﻿іЩив римйн i« • • i ■’ ,ia «» ш i tt ■>• »’ 'I: •; țSIms^iȘ '!•••/• '•■* ’MIÎMl И «a ta- • ■•li ■ ІІГ ,uj;r«î и ax • ,,i| i ■ i' r a ifl і‘г ійЛІ»і «Jul| S ; l>c; "ții ІЧ(і|>іі" і Hti а ІІаніаччі! 4, А-іі ; ц ț І г а «Ці' лі"> ‘ "и ■■ iar • >(îa«‘ і аін: ы» і'І- ;Ці й<>! î4a» і •'•иілч і awtiii4 nl П’ іі чь I1 МфиЗаі ІЙ Ічч (Iji(j?'li:«-ІІІІ і|і)іііг ax ikiliirt «W ’ i l ' iifi|- i l—»«• riivi iiFz 4, i[țlSiivȘ ; М ІИКИЙ 1 1 |;'*|1|Н(:*Г лцаи Ч ІЧ'ІГ ijauft ичіріііг ' ,чІІИііі І|» ІІІ4 4 р'б 'II șn» ÎIH 6ііі i tiiidQxi f Ă змійі rtlt; ііійоці іи fr s »4î ій? a'!îit&idfc'4- IC li ' ■ - - i ffl : ■‘- l • ■■ ЙЕІіЩ ,- țȘ 'ЦйМІГ» ІЙ» *ц llk-’rt'll - kW« ’l'/r ' ‘ «,Wf J> «IU - «Mv 5 i ■>$ •!->• ■ •'« itott'= ' WhiHlM r 'bftțț|«*Wi*SIM ’ p ■ 3U -' țj’ '■•M ■' «l'1” wl* I '! Г’ ■» , înfățișează o mulțime de oameni și călăi întotdeauna mai cruzi în contrast cu umanitatea lui Hristos \n Adorația magilor sau în Epifania (Madrid) Bosch asociază divinul cu fantasticul într-o manieră mai pașnică Peisajele se îmblânzesc Opera lui Bosch suscită întrebări si interpretări esențiale Realizările lui sunt copiate și imitate din belșug timp de un secol și îi anunță pe artiștii familiilor ’Bruegel și Teniers Apoi „diableriile" sale devin obiect de repulsie DEMERS ȘI CARACTERISTICI PICTURALE Bosch pictează cu perseverență cotidianul și viciile omenești diabolice: nebunia, răutatea, gelozia, violența, calomnia, invidia, agresiunea, luxul Acestea se amestecă cu tematicile religioase și umaniste Pictează tablouri și triptice, poate pentru altar și cu siguranță pentru bibliotecile și oratoriile dogilor Veneției și ale lui Eilip al ll-lea al Spaniei, mare admirator al operelor sale Pictorul își desfășoară întreaga activitate la Bois-le-Duc, unde a putut lucra cu Memling A văzut realizările flamanzilor Dirk Bouts van Eyck *van der Weyden, de la care a deprins abilitatea 46 tehnicii picturii în ulei și simțul detaliului A cunoscut operele olandezilor ca Geertgen sau Maestrul Fecioarei, care i-au inspirat poate scenele de gen și o altă abordare a religiosului De la renani și de la Schongauer a împrumutat duetul și grafismul germanic într-o epocă deja predispusă istoric la reprezentarea demonicului, își hrănește imaginarul din ars moriendi (gravuri despre moarte), din Viziunile lui Tungdal (poem irlandez din secolul al XlII-lea despre Infera ), din tarat și tratate de alchimie • Deși nu există nici o cronologie exactă, opera lui Bosch dovedește totuși o evoluție spirituală și artistică • Artistul îsi ilustrează demersul punând în imagini cele trei etape care trebuie depășite pentru a accede la plenitudine: curățarea sufletului de tentații și de vicii, iluminarea prin meditații asupra umanității lui Hristos și a Patimilor Sale: accesul la o viață interioară și spirituală prin însușirea gândurilor și sentimentelor lui Hristos După Sfântul Bonaventura (mort în 1274), doar așa sufletul se poate uni cu Dumnezeu • La debutul carierei, pictorul tratează scene de gen cu subiect popular, cu o deriziune patetică și apăsătoare, un simț caricatural și caustic nou, pe tema neîncrederii, a prostiei sau a sălbăticiei oamenilor Dar privirea asupra lumii, niciodată pe de-a întregul profană, introduce meditația religioasă și misticismul Limbajul său moralizator și ironic suscită o nouă iconografie abordând subiecte de genul geloziei sau lăcomiei Compoziția și tehnica sa meșteșugul" sunt încă ezitante (Scamatorul) • în plină posesie a artei sale Bosch elaborează noi modele religioase și profane pentru a pune în lumină viziunea sa umanistă asupra sacrului și blasfemiatorului, a cotidianului și a zdruncinării oamenilor atinși de ispite, viciu și păcat Alături de mici creaturi diabolice și hibride, simbolice și alegorice, care se repetă într-o manieră enigmatică și colorată (ouă copaci scorburoși etc ), plasează figuri realiste, omenești „Sub forma picturii religioase în Bosch există o operă filozofică pe gustul cititorilor lui Morus Frasin, sau Machiavclli" (C H Roquet 1968) • La sfârșitul vieții, pictează mari triptice cu viața lui Hristos și a sfinților, în contrast cu nebunia oamenilor, care se desfășoară adesea în trei timpi: Geneza sau Edenul, lumea păcătoșilor Infernul sau Purgatoriul Privirea sa de credincios este preocupată de istoria lumii, de viața lui Hristos și de Patimile Lui Singuri sfinții în meditație se văd cruțați de păcat Bosch își îndreaptă astfel privirea asupra „spațiului interior al omului", pus la încercare de tentații, apoi câștigai prin eliberarea de ele • Toate lucrările sale sunt executate în ulei pe lemn Dintre desene, numai câteva au fost păstrate Tehnica sa, strălucitoare, lasă să se vadă în transparență, sub mici straturi picturale, un desen incisiv Urmele de pensulă vizibile sau ușoarele împăstări atestă o scriitură vie și minuțioasă; culorile cele mai proaspete, oranjurile și rosurile ard în peisaje, alături de tonurile mai dulci și nuanțate, într-o gamă care merge de la roz la violet și la albăstruii, puse în glasiuri, peste o materie picturală fluidă • Bosch inventează propriile reguli de compoziție și creează cadraje originale: într-o structură gotică, dispune în primul plan figuri în basorelief, cu capete grosolane, o masă furnicând de UN MARE МАЕЗТНи^^^И^^^И^ИИИвИИв ♦ Cu toate că a cunoscut un renume european în timpul vieții, cade în uitare până în secolul XX ♦ Pictor al viciilor omenești și cu o spiritualitate neliniștită Bosch rupe cu filozofiei și a sentimentului religios tradiția, asociind realitatea cotidiană, fantasmele și lucrurile sfinte, substituind o operă morală șt didactică devoțiunii Subtilitățile picturii sale îl poartă către „pitoresc" ♦ Bosch pictează subiecte din cotidian, scene de gen Elaborează noi modele iconografice ale vieții spirituale și ale vieții omenești obișnuite ♦ Compozițiile lui sunt adesea inedite, ca și simțul culorii și scriitura sa plină de virtuozitate Este maestrul cuprinderilor infernale, al peisajelor fantastice, dar și al naturii sensibile: în bestiarul său imaginar, în scenele care nu mai ascultă de canoane ale Patimilor se desfășoară întreaga plajă a expresiilor umane, de la ură la blândețe, trecând prin patetic 47 Bosch personaje și demoni (încoronarea cu spini); niciodată nu elaborează perspectiva în felul italienilor Planurile ultime, construite ca acelea ale lui Memling, reprezintă peisaje unde oamenii au ceva de făcut; în ce-i privește, aceștia rămân indiferenți la ceea ce se petrece în primul sau în planul secund în jurul lor: Fermitatea compoziției permite ordonarea și clarificarea viermuielii episoadelor • Operele sale tardive prezintă un echilibru formal armonios și reflectă o liniște interioară Orașele și peisajele ondulante sau circulare sunt senine, calme, pline de verdeață, scăldate într-o lumină aurită si blândă Din contră, simbolurile diabolice se multiplică și brutalitatea omenească, încă mai realist expriitială, atinge un paroxism în mimicile exacerbate, cu chipuri ascuțite și descărnate, cu priviri pline de ură, BIBLIOGRAFIE M Cinotti, M J Friedlănder, Tout l’ceuvre peinl de Bosch, Flammarion, Paris 1967; C De Tolnay Jerome Bosch, Lafont Paris, 1984: C Prost, le Jardin des delices de J Bosch decrypte Casterman Paris 1992: Я Н Marijnissen P Ruyffelaere, Bosch, Albiri Mlchel, Paris 1995 48 Ducerea Crucii între 151(1 și 151(1 Pictură pe lemn, 76,7 \ '5 5 cm (ițind Musce des Beaux-Arts în această scenă a Patimilor lui Hristos figurile sunt proiectate într-un prim-plan unic, orice preocupare pentru perspectivă este aproape cu totul abolită / /, numai capetele, singure, care, văzute în «grosplan», creează o compoziție ritmată a maselor și volumelor" (G Dorfles, 1953) Această tehnică a cadrajului subliniază cruzimea, furia și ura oamenilor /:? na-ului )S și nuri lon-ato- se evă-ase, • un sale a sa toți ie a Adorația păstorilor 1612-І6І4 Hei pe pânză, 5,19 x 1 8 ni Madrid Prado El Greco pictează acest retablu pentru o criptă a mănăstirii surorilor dominicane din Toledo Santa Domingo el Antiguo în schimb mănăstirea trebuia să primească mormântul pictorului si pe ce! al fiului său Dar la moartea artistului, in 16/4 corpul său a ajuns la groapa comună, fiul său neputând să plătească cheltuielile Formalul vertical a! pânzei este accentuat de elongatia ireală a personajelor care formează două grupuri circulare, scăldate intr-un colorit rece, cu efecte fosforescente surprinzătoare: dominanta albăstrie este încălzită de petele de rosu-oranj galben, verde-jad moarale în fundal, o galerie delimitată de arcuri, in forma unui retablu dă profunzime După elevul său Luis Tristan in primul plan, păstorul in genunchi ar fi efigia lui El Greco în centru! compoziției Pruncul iradiază scena eu lumina Sa divină Anatomiile deformate, alungirea extremă a corpurilor, drapajele care sunt cuprinse de vârtejuri, dincolo de manierism, sunt semnătura incontestabilă a ultimelor opere ale lui El Greco Această expresie a gesturilor si chipurile frământate exaltă emoția religioasă Scriitura este largă, rapidă, dar minuțioasă 101 Secolul al XVII-lea: „realitatea", clasicismul, barocul în secolul al XVIl-lea se stabilesc noi raporturi între artă Academie, public și mecena La sfârșitul veacului anterior, în Italia Annibale ‘Carracci și 'Caravaggio preocupați de adevăr își manifestă opțiunile antimanieriste": primul, după începuturi realiste, adoptă un „clasicism eclectic" în timp ce al doilea se arată interesat de „realismul" revoluționar La Roma, opera lui Carracci stimulează dragostea lui 'Poussin pentru clasicismul admirat de Le Brun la Paris Către 1630 estetica barocă se impune la Roma cu ’Pietro da Cortona și în Flandra cu 'Rubens în Olanda se naște o artă autonomă cu *Hals, *Rembrandt și ‘Vermeer în Spania cu 'Velăzquez în Franța cu *La Tour Europa în secolul al XVII-lea Contrareforma După conciliul de la Trento (1563) Biserica Catolică încearcă să recucerească credința populară sub autoritatea papilor Sixt al V-lea, Clement al VIIl-lea și Paul al V-lea Ordinul iezuiților, creat în 1540 de Ignațiu de Loyola, joacă un rol activ în reconstrucția religioasă (Exerciții spirituale 1548) Filippo Neri, reprezentant al clerului de rând, recunoscut de Biserică în 1575 se întoarce spre viața celor săraci Arhiepiscopul de Milano Carlo Borromeo determină aplicarea noilor orientări religioase (Catehismul roman 1566) Franțois de Sales fondează Ordinul vizitan-dinelor (Introducere în viața pioasă, 1608) Peisajul politic în afara Italiei în 1579 prin Uniunea de la Utrecht, cele șapte provincii calvine ale Țărilor de Jos de Nord (Olanda, Utrecht ) se răscoală împotriva dominației Spaniei își proclamă independența și formează republica Provinciilor Unite Comerțul lor este prosper, bazat pe industria textilă și a metalelor prețioase La Amsterdam, activitatea bancară este înfloritoare Stăpână pe mare, tara întreține rapide comunicații cu coloniile sale și cu restul lumii în 1608 se formează Uniunea evanghelică între orașele si prinții protestanți germani Catolicii ripostează în 1609 și creează coaliția Sfintei Ligi germane Războiul de 30 de ani (1618-1648) este rezultatul acestui conflict: opunându-i pe protestanți si pe catolici, el prefigurează decăderea Sfântului Imperiu Roman de Națiune Germană în Franța, sub domniile lui Ludovic al XIIl-lea și Ludovic al XlV-lea, războaiele se întețesc și consolidează frontierele țării Emulația culturală caracterizează „Marele Secol" Avântul științelor Galilei este judecat de Inchiziție (1633) pentru lucrările în care confirmă ipotezele lui Copernic despre mișcarea de rotație și de revoluție a Pământului Cassini, creatorul Observatorului din Paris (1672) descoperă legile atracției Lunii Newton, Kepler Huygens formulează legile atracției gravitaționale Toricelli inventează barometrul Mecanica, matematicile fizica, optica, astronomia, chimia, biologia, botanica, neurologia înregistrează progrese Pascal Descartes (Discurs asupra metodei) Leibniz asociază cercetarea științifică filozofiei Omul, pictorul și comanditarul Comanditarii nu mai au principalul cuvânt în alegerea subiectelor Caravaggio pictează oameni de rând: în pânzele sale, ghicitoarele, țăranii, femeile de stradă stau alături de sfinți și de Fecioara Maria Viziunea lui, poetică și brutală, după imaginea propriei vieți agitate, îi aduce, după realizarea a numeroase tablouri fără un destinatar precis, admirația unor mecena sau respingerea lor Este vânat pentru o crimă, iar Poussin spune că s-a născut „să distrugă pictura” Cel mai fidel urmaș al său și ultimul caravagist Valentin de Boulogne, frecventează tripourile și tavernele, unde va și muri „Conștiința modernă a artistului" se naște Carracci îl refuză pe cardinalul Odoardo Farnese, nemulțumit de suma modică oferită de acesta pentru decorarea palatului, iar Rembrandt dă la iveală preaplinul său artistic atunci când viata îi este umbrită de drame familiale și dificultăți pecuniare Stilul riguros al lui Poussin este încurajat și apreciat de un mecena roman, pe care artistul îl preferă lui Ludovic al Xlll-lea si constrângerilor regale în schimb, barocul lui Pietro da Cortona răspunde exigențelor papei Urban al Vlll-lea, ceea ce îl ajută pe pictor să își construiască renumele puterea, bogăția La Tour nu este personajul umil și sensibil pe care îl sugerează tablourile sale, ci un om avid de bani și de recunoaștere Ambiția lui Velăzquez artist de Curte si portretist al lumii bune, țintește atât de sus încât doar Filip al IV-lea reușește să i-o satisfacă Discreția lui Vermeer este imaginea estompată a femeilor pe care le pictează Asemeni altor pictori, pentru a-și construi perspectivele el utilizează eficient datele științifice ale epocii, îndeosebi camera oscura 102 Viziunile picturale Realitatea" lui Carracci și Caravaggio Italia de Nord se opune manierismului: un bolognez și un lombard Annibale Carracci cca 1580-1590 apoi Caravagggio cca 1590-1600 propun o artă a întoarcerii la „viziunea senzuală a realității la dorința cu totul nouă de a comunica cu publicul" (L Salerno 1991) Carracci execută primul câteva „portrete de gen" naturaliste Caravaggio se apleacă spre cei umili; sfinții nu sunt bogați și frumoși, ci umani Fecioara Maria este o femeie simplă, din popor El sacralizează cotidianul, scutit de trivialitate, și plasează religiosul la dimensiunea umană în Italia, caravagiștii sunt numeroși: Gentileschi Manfredi, Giordano sau spaniolul tenebrist roman Ribera Velâzquez este la începuturile lui caravagist ca și flamandul Rubens ori francezii La Tour Vouet și cel mai fidel dintre toți Valentin de Boulogne Olandezii, dintre care Ter Brugghen, propun un caravagism luminos cu chipuri expresive Carracci și Poussin Clasicismul roman Carracci optează pentru un clasicism eclectic" care adaugă modeleului Renașterii expresia senină a frământărilor omenești si descrierea naturii Accademia degli Incamminati (a „asistaților") al cărei cofondator este îi formează pe Reni, Albani Domeniquino Francezul Poussin respectă proporțiile antice și expresia măsurată a pasiunilor Peisagistul Lorrain integrează mici figuri istorice Clasicismul francez Poussin are admiratori la Paris: jansenistul Champaigne, Le Sueur, imitatorul lui Rafael Le Brun, primul pictor al regelui, și Mignard succesorul său, care întruchipează clasicismul „bunului-gust" al Regelui-Soare Acest stil pretinde virtuozitate, ordine și rațiune „Omul respectabil" trebuie să-și poată stăpâni pasiunile, stipulează Academia Regală de Pictură și Sculptură, fondată in 1648 și condusă de Le Brun Ea impune ierarhia genurilor: pictura istorică sau „genul major" preaslăvește istoria, religia, mitologia sau alegoria: îi urmează peisajul, portretul și la baza scării, scena de gen și natura moartă Academia îi redă artistului o „demnitate", o legitimitate; Libertas artibus restituia („libertatea redată artelor") este deviza sa Acest clasicism oficial contribuie la renumele artistic al Franței în Europa la vremea când se impune barocul Artiștii prezintă o diversitate de stiluri, de la manierismul impregnat de caravagism al lui Leclerc până la încercarea barocă a lui Vouet, toate respinse de arta oficială: totuși, sub Ludovic al Xlll-lea, Rubens pictează Galeria Medici din Palatul Luxembourg, dar sub Ludovic al XlV-lea proiectul colonadei Luvrului conceput de Bernini este abandonat Susținut de teoreticianul Fălibien, Poussin proclamă virtutea desenului pe care îl opune picturii baroce și coloriste a lui Rubens la rândul său sprijinit de un alt teoretician, Roger de Piles Această dispută estetică se va încheia la începutul secolului al XVIIl-lea cu victoria culorii Arta barocă în Italia, răspunsul Contrareformei Către 1630 Roma vede cum se stinge carava-gismul, cum radiază clasicismul lui Poussin și cum barocul se află la apogeu „Baroc", din portughezul barroco („perlă de formă neregulată"), înseamnă „bizar" și a caracterizat inițial arhitectura lui Bernini și Borromini, și apoi pictura Iezuiții romani încurajează o artă catolică omagială, unde imaginile religioase sunt multiplicate și revalorizate Pictura trebuie să educe, să fie persuasivă să seducă și să-i emoționeze pe credincioși Papii Urban al Vlll-lea Inocențiu al X-lea și Alexandru al VI l-lea, ca și alți mecena plasează în reprezentări propriile apologii Pictorii desfășoară serbări scenografice în frescă pe plafoanele care înfățișează noile teme ale Contrareformei: martiriul viziunea, extazul, gloria mecenei Barocul se definește prin abundență, prin dinamism turbionar, efect iluzionist, spațiu infinit amețitor Dominat de Pietro da Cortona, de genovezul Bacic-cio și de părintele iezuit Pozzo, acest stil este introdus la Parma de "Correggio și Lanfranco Barocul în restul Europei Spania lui Filip al IV-lea căruia îi urmează Carol al ll-lea, trăiește era Contrareformei Secolul de aur spaniol începe cu ultimele opere mistice ale lui El "Greco La Sevilla „barocul sentimental" al lui Murillo interpretează cuvintele iezuiților, iar Zurbarăn devine „pictorul călugărilor" în Anglia, el se exprimă prin Van Dyck Rubens și decoratorul Thornhill în Austria cu Rottmayr, în Boemia la Praga, cu Skreta în Țările de Jos de Sud spaniole și catolice (Flandra), catolicismul reînnoit triumfă și încurajează pictura lui Rubens Jordaens, Snyders în Provinciile Unite Pictura păstrează un caracter tradițional Religia calvinistă fiind predominantă, comenzile religioase lipsesc Burghezia comercială gustă o pictură de observație, oglindă a imaginii sale și admiră portretele, scenele biblice și din viața de familie, naturile moarte și peisajele La Haarlem Hals creează portretul colectiv La Amsterdam, „burghezia" rămâne fidelă tradiției portretului obiectiv Rembrandt cunoaște un succes considerabil și are numeroși urmași, printre care Flinck și Dou Un curent romantic se simte în Olanda cu Lastman și Elsheimer Școala din Utrecht și caravagiști Intimiștii sunt grupați la Delft: Vermeer, Fabritius fideli lui Rembrandt Peisagistii pictorii de arhitecturi sau de interioare de biserici, de marine, pictorii animalieri si de naturi moarte dovedesc o virtuozitate remarcabilă Curente ca acestea în principal barocul si intimismul Nordului, găsesc un ecou în arta secolului al XVIII-lea la artiștii rococo "Tiepolo si "Watteau și la pictorul-poet "Chardin 103 rracci Annibale Carracci reconciliază mai întâi limbajul A \ pictural cu realitatea Ulterior, împreună cu fi a-\ lele său Agostino și varul Lodovico, înființează BLA la Bologna o Academie de pictură foarte activă kJL’W Annibale regândește clasicismul, adăugându-i « adierea unui baroc în formare și adânca sa JdftJ cunoaștere a decorației, dând astfel naștere unei viziuni noi și pline de viață, eclectică, \ dar personală PARCURS BIOGRAFIC • Annibale Carracci (Bologna, 1560-Roma, 1609), cel mai strălucii dintre cei trei Carracci, se formează pe lângă manieristul I* Fontana După realizarea unui Hristos mort (1582, Siuttgart, Sg ), trece la execuția unor opere realiste: Portretul unei bătrâne (1582 Bologna, colecție particulară), Măcelăria (cca 1582-1583 Oxford), Mâncătorul de bob (cca 1583-1584, Roma, Colonna) Autoportret cu alte figuri (1585, Milano, Brera) între timp, realizează primul său tablou de altar Răstignirea și sfinții (1583, Bologna) • Către 1582-1585 pictorii Carracci înființează la Bologna Academia de Pictură pentru Desiderosi („doritorii" să învețe și să reușească), rebotezati în 1590 Incamminati („asistații” pe calea picturii) Fondatorii definesc principiile picturale ideale, bazate pe imitarea naturii, pe clasicismul Renașterii și pe arta antică în colaborare cu Lodovico si cu Agostino, Annibale realizează un ciclu de fresce despre Istoria lui lasou, a Europei și a lui£««? (cca 1583-1586, Bologna) • Ulterior, Annibal este preocupat de ana Italiei de Nord La începutul lui 1585 călătorește la Parma îl descoperă pe ^Correggio apoi, către 1588, pe venețianul Veronese Relevă aceste șocuri estetice în tablourile de altar lioleztillui Hristos (1585, Bologna) Pietâ (id Purina) Ridicarea la Cer a Fecioarei (1592, Bologna), Madona și sfinții (id Paris Luvru) și învierea lui Hristos (1593 id) Frescele sale dovedesc, în afară de influența mișcării spațiale a lui Correggio și pe aceea a cromatismului luminos al lui ^Veronese: Istoria lui Ronndus (1588-1592, Bologna) Dintre realizările perioadei se menționează în special Portretul lui Claudio Mendo [fi (1587, Napoli Capodimonte) și scene mitologice: Venus un satir și doi amorași (1588 Florența), Venus și Adonis (1588-1589, Madrid, Prado) Peisajele sale redau realitatea naturii: Serbare câmpenească (1584 Marsilia B -A ), Pescuitul și vânătoarea (1587-1588, Paris), Peisaj (1589-1590 Washington N G,) sau alt Peisaj (1593, Berlin, M E K ) • în 1595, Annibale este chemat la Roma de cardinalul Farnese Pictează acolo ,l//7zr Sfântului Rocco (1594-1596 Dresda) frescele Istoriei lui Hercule si a lui Clise (1545 Roma Palatul Farnese Camerino) între 1597 și 1604 decorează în tehnica frescei opera sa capitală, plafonul galeriei Palatului Farnese pe temele mitologice ale iubirilor zeilor: Triumful lui Bacbus și a! Arianei, înconjurat de Аш ș; Diana, de Mercur și Paris Această operă uriașă necesită ajutorul fratelui său și al elevilor Domeniquino, Albani • Annibale onorează și alte comenzi: Hristos în glorie și sfinții (1597-1598 Florența, Pitti), Nașterea Fecioarei (1598-1599, Paris Luvru), Pietâ (1599-1600, Napoli, Capodimonte), Ridicarea la Cer (1600-1601 Roma Biserica S Maria del Popolo), Toaleta lui Venus (159-1-1595 Washington, N G ) Decorează Capela Herrera apoi pe cea a palatului cardinalului 104 Aldobrandini: șase „lunete'' descriu Viața Fecioarei pe un fond de peisaj, dintre care doar Fuga în Egipt și Punerea în mormânt sunt pictate de el (1602-1605 Roma, Doria Painphili) Compune o Pietă cu Sfântul Francisc și Sfânta Maria Magdalena (1602-1607, Paris, Luvru; 1605, Viena K M ; 1606 Londra N G ), Hristos îi apare Sfântului Petru (1602, Londra N G ) Lapidarea Sfântului Ștefan (1605-1604, Paris Luvru) Din 1605, bolnav, artistul nu mai poate picta, dar continuă să-și conducă atelierul Numeroșii săi elevi îi continuă stilul, fiecare după sensibilitatea proprie; Gnido Reni mlădiază și idealizează învățăturile maestrului Annibale îi influențează pe pictorii clasiciști ai secolului al X\ 11-lea Glande Lor-rain și “Poussin, mai cu seamă în modul de abordare a peisajului DEMERS ȘI CARACTERISTICI PICTURALE Annibale Carracci abordează toate genurile de subiecte: religioase, mitologice scene de gen, portret, peisaj Toate formatele îi convin: al tabloului de altar sau al celui de șevalet, pictat în ulei pe pânză sau în frescă, gigantică inundă, plafonantă sau pe bolta palatelor și capelelor Realizările sale răspund comenzilor private ale familiilor Herrera si Fava și celor ale cardinalilor Farnese și Aldobrandini Formal la Bologna pe lângă pictorul manierist P Fontana, Annibale își completează cunoștințele privind arta Italiei de Nord Este astfel impresionat la Parata de Correggio de Veronese la Veneția, de arta antică, de “Michelangelo și “Rafael la Roma • Primele două pânze religioase, inovatoare prin simplitatea compoziției, prin îndrăzneala racursiului care îl amintește pe Mantegna, prin formele masive și naturalismul abia manifest pe care îl exprimă urmele largi ale pensulei și împăstările sunt criticate și refuzate Realizează atunci portrete și scene de gen realiste Lecția lui F Baroche a lui B Passerotti sau A Campi îi sugerează sentimentul naturalului, al realității netrunchiate, prezent și la flamanzii P Aertsen și J Bcuckelaer Dar Annibale se dezice de înclinația către caricatură și burlesc a nordicilor și dă întâietate temelor luate din realitate Pentru a le conferi o prezență obiectivă, reprezintă figuri în picioare în mărime naturală acordând importanță culorii și facturii • După ruptura cu manierismul, arta lui Correggio îi sugerează o altă UN MARE MAESTRU ♦ Annibale Carracci este foarte admirat în timpul vieții până în momentul în care neoclasicii îl acuză de eclectism Este reabilitat după expoziția din 1956 de la Bologna ♦ Arta naturalistă, realistă și modernă a lui Carracci se opune manierismului Viziunea lui revoluționară deschide drumul clasicismului secolului al XVII-lea, dar pictorul cunoaște și elansările baroce, ♦ Resuscitează natura (natura și naturalul), insuflă o reînnoire a subiectelor, religioase sau peisaje ♦ Aduce o viziune nouă într-un spirit modern: artistul propune primele tablouri realiste ale picturii italiene, o exprimare directă și fidelă a peisajului, mai intelectuală în înfățișarea sa ulterioară ♦ Realizează scene de gen naturaliste, în mărime naturală, văzute în picioare ♦ Introduce un dialog intre spectator și operă, devenit posibil grație iluzionismului artei sale (învierea lui Hristos sau Hristos ii apare Sfântului Petru) ♦ Compozițiile sale se organizează după principiile clasice sau urmând un ritm circular baroc ♦ Pentru pânzele naturaliste Annibale utilizează „pensula" și se pare că „ar fi pus â sec" culoarea în timp ce pânzele clasice lasă să apară o tușă fluidă Stăpânește tehnica a fresco 105 rracci abordare; Carracci îl invită pe spectator să intre în spațiul tabloului pentru a participa mai intens la transmiterea mesajului Din acest moment, „esențialul rezidă în înțelegerea mișcării spațiale, a dinamismului formei care se dezvoltă în spațiu, a dilatației formei lipsite de greutate și a ritmului fluid al compozițiilor narative1; în plus, „creațiile sale frapează | „] prin căutarea grației, a iluziei de viață plină [ „1, a conturului vag dar expresiv, prin căutarea naturalului [ „]" (A Brejon de Lavergnee, 1979) Arta lui Veronese este în mod deosebit sesizabilă în compozițiile clare și echilibrate, în amplitudinea formelor și în cromatismul luminos La Accademia degli Incamminati se predau formulele clasice și maniera de redare a realității Annibale preferă compozițiile vii și animale, care pun în valoare calitatea anatomică: modeleul rafinat, ca de porțelan, al corpurilor feminine din scenele mitologice, modeleul sculptural al bărbaților goi sau drapați, văzuți în racursiuri depășind spațiul tabloului Factura este netedă si comportă ușoare împăstări • La Roma, gustul său pentru monumental și pentru spațiul structurat înflorește Pentru decorații, compune programe savante, ajutat de literali, unde asimilează arta antică și face trimiteri la aceea a Renașterii (Capela Sixtină a lui Michelangelo, Stanze-\e lui Rafael), în termeni „aluzivi" și nu „retrospectivi" (R Longhi) Decorația Galeriei Farnese este un rezultat al acestui demers estetic, de o mare diversitate si bogăție înfățișează, Iară îndoială la propunerea lui Fulvio Orsiui bibliotecarul Palatului Farnese și protectorul lui *E1 Greco, o iconografie și o compoziție sofisticate, constituite din tablouri, elemente false și figuri sculpturale colosale care recurg la toate sursele de inspirație, de la clasicism la prebaroc în schimb, lucrările sale religioase, mai ales cele reprezentând tema Pietâ, sunt clasice, realiste și patetice • „La început, opera sa de peisagist conține pânze în același timp realiste si romanești care datorează mult tradiției venețiene (Vânătoarea), urmate de o serie de peisaje idealizate, în care formele naturale și elementele de arhitectură concură la construcția tabloului (Peisaj Berlin) Primul tip în care predomină detaliul, este realist și uman | |, în timp ce viziunea finală este mai intelectuală (Fuga în Egipt)" (A Schnapper 1966) OPERE CARACTERISTICE Opera lui Annibale Carracci numără 145 de titluri în catalog, de la formatul cel mai mic (30 x 22,5 cm) la decorația monumentală (Galeria Farnese 20 x 6 59 x 9 80 m) Răstignirea și sfinții 1583, Bologna, Biserica S Maria della Carită Măcelăria, cca 1582-1583, Oxford Christ Church Istoria lui lason a Europei și a lui Enea cca 1583-1584, Bologna Palatul Fava Botezul lui Hristos, 1585 Bologna, Biserica S Gregorio Pietă, 1585, Parma, G N Pescuitul și vânătoarea 1587-1588, Paris, Luvru Venus un satir și doi amorași, 1588, Florența Uffizi Istoria lui Romulus 1588-1592 Bologna Palatul Magnani Ridicarea la Cer a Fecioarei 1592 Bologna Pinac învierea lui Hristos, 1593, Paris Luvru Mila Sfântului Rocco 1594-1596, Dresda Gg Bolta Galeriei Farnese 1597-1604 Roma Palatul Farnese Fuga în Egipt 1602-1603 Roma Doria Pamphili Pietâ cu Sfântul Francisc și Sfânta Maria Magdalena 1602-1607, Paris, Luvru BIBLIOGRAfie P J Cooney, G Malafarina, L'opera completa di Annibale Carracci, Rizzoli, Milano, 1976; A Brejon de Lavergnee,«Ies Carrache» dans Histoire universelle de la peinture, Famiot, Geneva, 1979: S J Freedberg Autour de 1600 une revolution dans la peinture italienne Gallimard, Paris, 1993; B Bohn Italian Masters ofthe 16th Century [ ] and Annibale Carracci (catal raisonne), Abaris Books New York, 1996 106 22 5 )n de oerg, fâtan 1996 Pietă 1585 Ulei pe pânză 3,74 x 2 38 m Parma, Galleria Nazionale Această operă ilustrează demersul lui Annibale Carracci așa cum o ca face și fresca din Galeria Farnese zece ani mai târziu Tratarea iluzionistă ajută subiectul, a cărui redare pare sinceră, expresivă, convingătoare și nu exclusiv decorativă ca la manieriști Ea face ca spațiul pictural pe care-l delimitează să pară tangibil Spectatorul este invitat să intre în operă, să participe în mod simbolic la scenă și în mod rea! la emoția care emană de acolo: ei este solicitat de gesturi, de privirile personajelor Modernitatea lui Annibale se vădește in această obstinație de a rămâne în lumea terestră și a păstra ființelor atinse de misterul credinței plenitudinea formelor și aspectul omenesc obișnuit în această împletire dintre comun și miraculos, presimțit de *Correggio, acel naturalism care restabilește expresia de viu a «epidermei calde- și îndepărtează în același timp idealul de abstracțiune, sugerând prezenta unui ideal realizabil si curățindfervoarea barocă de artificiu șl de teatral" (A lirejon de Lavergnde 1979) 107 Caravaggio Caravaggio, artist revoluționar, temerar și impetuos, i dar „ umanist creștin “, dă dovada unei conștiințe novatoare: el introduce cotidianul în sacru Manifestă o | percepție religioasă inedită prin reprezentarea adevărului ființelor și lucrurilor; personajele lui își impun prezența din carne și oase Opera lui j&y Caravaggio este caracterizată de revoluția wPt-4 stilistică obținută prin maniera de folosire a clarobscurului PARCURS BIOGRAFIC • Michelangelo Merisi, numit Caravaggio (Caravaggio, Lombardia, cca 1573-Porto Ercole, 1610), pictor italian, se află din 1584 la Milano în atelierul lui S Peterzano Dar natura rămâne singurul său „profesor" • Din 1591-1592 și până la 1606 lucrează la Roma Viața turbulentă pe care o duce îl aruncă în închisoare De la vârsta de douăzeci de ani, limbajul său pictural este elaborat, iar sursa de inspirație o constituie oamenii lângă care trăiește Manierismul roman nu îi este pe plac Talentul său novator cucerește admirația unor celebri comanditari precum cardinalul Del Monte, care îi oferă găzduire atunci când părăsește atelierul lui Cavalier d’Arpino, pictor manierist • Primele sale opere cunoscute datează de pe la 1591 Ele înfățișează o iconografie și un naturalism nemaiîntâlnite: Bacbus copil (Roma Borghese), Concertul (New York M M ) Acestea prevestesc apariția unei capodopere, Bacbus (cca 1592-1595, Florența), autoportret transfigurat în serviciul unei revoluții tematice, pretext de a înfățișa pletora produselor obișnuite, fructe și vin (ratate pentru calitățile lor intrinseci în aceeași manieră, concepe Băiat cu coș (cca 1592-1593 Roma), Băiat ni uscat de o șopârlă (Florența, colecția Longhi) • Personajele scenelor profane, religioase sau mitologice sunt ridicate la același rang, arătate la momentul prezent cu aceeași veridicitate, fie că este vorba de Prezicătoarea (1594, Paris), de Cântărețul din lăută (1594, Moscova Ermitaj), de Odihnă în timpul fugii în Egipt (1594-1596 Roma), singurul peisaj al artistului, de Sacrificiul lui Isaac (1594-1596, Florența, Uffizi) sau de ludita (1595-1596 Roma, colecția Coppi) Poeticul Narcis (1594—1596, Roma, G N ), SfântaEcaterina (1595-1596 Lugano T B ), emoționanta Magdalena (1595-1596, Roma, Doria Pamphili), Sfântul loan Botezătorul (1597-1598, / rp cei 'ele Fie re-lai Sărutul 1770 Hei pe pânză, oval, 54 x 65 cm Paris, I uvru „Fragonard este poetul picturii erotice: el scapă indecenței genului prin rapiditatea execuției Arta trebuie să alerge pe acești cărbuni încinși: o ușoară beție poate doar să scuze licențele și orgiile pensulei Schița este pudoarea si idealul lor: indecenta începe cu finitul Se poate ierta o fantezie libertină spiritual eboșată: o vorbire necuviincioasă pictată este impardonabilă De asemenea prefer fmtiurile galante ale lui fragonard celebrului său tablou Leagănul" (P deSaint-Victor 1860) Această analizase referă la Sărutul ZtaCrî apropierea amoroasă se face adesea pintr-un joc si pe furiș, această scenetă savuroasă descrie o relație sinceră și arzătoare, carnală și senzuală, directă și jară echivoc P IN vn • id Pan- Orsay) Sub pensula sa, dansatoarele se 246 contorsionează: Marcelle Lender dansând in Cbilperic" (1896, New York, colecția Whitney), Trupa MeUei Eglantine (id , colecție particulară) Asemenea lui Degas, este atras de intimitatea feminină: Femeie pieptănându-se (1891, Paris, Orsay), Femeie trăgându-și ciorapul (1894, Albi M Toulouse-Lautrec), Toaleta (1896 Paris), Zrz toaletă (1898, Albi, M, Toulouse-Lautrec) Imortalizează o prietenă prostituată, abandonată pe un pat: Singură (1896, Paris Orsay) • Călătorește la Londra în Belgia si în Spania în 1896, în Țările de Jos în 1897 • Viata de noapte îl duce către alcoolism în 1899, trebuie să urmeze o cură de dezintoxicare după o primă criză de delirium tremens Desenează și pictează cu frenezie ultimele sale capodopere: La Șobolanul mort (1899, Londra, С 1 ), Englezoaica de la Star (cântăi’eța Лш Dolly, id Albi AL Toulouse-Lautrec),Modista (1900, Albi) sau tragedia liricăMesalina (id Ziirich, colecția Biihrle) Atins de paralizie, își vinde atelierul parizian și se întoarce lângă mama sa, la castelul din Malrome, unde moare la vârsta de treizeci și șapte de ani Toulouse-Lautrec și nabiștii (Ё Bernard, Anquentin ) împărtășesc maniera aflaturilor colorate Lautrec îl influențează pe Gauguin anunță Art Nouveau și pe fovi, prin îndrăzneala coloritului, si pe expresioniști prin violența expresiei născute din drama sa personală Libertatea subiectului, a tonului și a liniei premerg arta modernă Parodiile și farsele prevestesc mișcarea dada După moartea artistului, muzeul din Albi devine, prin voința mamei lui Toulouse-Lautrec, legatarul picturilor, desenelor, gravurilor și afișelor lui DEMERS ȘI CARACTERISTICI PICTURALE Lautrec este fidel femeilor de noapte: dansatoare, actrițe, cântărețe, femei-clovn, prostituate Le reprezintă singure sau în atmosfera cabaretelor și bordelurilor, exhibate în fața scenei sau abandonate în ele însele în culise înfățișează de asemenea publicul barurilor, al curselor, al concertelor și balurilor, pe prieteni și câteva autoportrete Pictează mai cu seamă pe pânză, pe lemn sau carton de formate variate Lucrează pentru La Goulue, pentru teatre Negustorul Theo van Gogh și prietenul său Joyant îi vând mai multe pânze Lautrec realizează o carieră pariziană Deși format la Bele-Arte, este atras de opera lui *Manet, de impresionism, de van Gogh, Renoir și nabiști Apreciază arta lui Degas și stampele japoneze ale lui lliroshige, Ltamaro și Hokusaî • La început Lautrec manifestă o vivacitate și o libertate a facturii în „portretele" sale de cai țesălați (Calulalb Gazela" 1881 Albi M Toulouse-Lautrec) Se lasă sedus de modernitatea lui Manei, de coloritul clar, tușa vibrantă a impresioniștilor Construiește solid pânzele, simplificând planurile Hieratismul lui Cezanne îi încremenește portretele si autoportretele, fie reflectate într-o oglindă, fie văzute din spate, reluând uneori stilul hispano-olandez Ia modă UN MARE MAESTRU ♦ Toulouse-Lautrec devine celebru în 1895, în principal ca ilustrator și afișist Talentul de pictor îi este recunoscut după moarte, cu ocazia retrospectivei prezentate în 1902 la Galeria Durand-Ruel ♦ Acest „geniu urban'1 (J Cassou 1968) se diferențiază radical de toate stilurile și mișcările epocii sale atât prin alegerea subiectelor, cât și prin factură și colorit ♦ Lautrec creează scene de plăceri nocturne Imortalizează dansatoarele de cancan, prostituatele și proxeneții, susținători și consumatori libidinoși ♦ Creează o operă din câteva trăsături sau urme de pensulă furioase, când transparente, când opace Curajul în realizarea unor acorduri de tonuri vii si de umbre colorate îl face un precursor al Iovilor și al expresioniștilor ♦ Lautrec a folosit toate tehnicile: pictură, pastel, desen și gravură Preferă panourile de lemn nepreparate si cartonul gros brut, brun sau gri, care absoarbe pictura fluidă si oferă operei un fond de materie Trasează conturul formelor în ulei sau terebentină, execută personajele în ulei și le hașurează uneori cu o guașă deschisă la culoare Afișele sale sunt capodopere ale spiritului și îndrăznelii 247 Toulouse-Lautrec 5;- ■ Tablourile sale pointiliste sau eu hașuri viguroase preiau tehnica lui van Gogh In schimb, din ■J-' : formația sa academică de pe lângă Bonnat si Cormon decurg tentele mai sumbre și o factură mai cuminte (Carmen la roitsse, 1881 Albi M Toulouse-Lautrec) ■ • Artist independent Lautrec se îndepărtează de stilurile epocii Descrie microcosmosul К nocturn, festiv și marginal, fără curiozitate sau voyeurism, fără discurs moralizator, social sau umanitar: în fiecare seară, mă duc la bar să lucrez", scrie el Pictează ritmul îndrăcit al 9aB cancanului, picioarele care se ridică în arabescuri descoperind frou-frou-ul jupoanelor Pictează femei ușoare, impudice și fanate, transfigurate de artificiul machiajului La cabaret sau ia bar desenează siluetele masculine în așteptarea plăcerilor; reprezentările feminine, deși realiste, sunt mai binevoitoare și slăvesc femeia Ca și în cazul lui Degas de la care împrumută scenele de viată pariziană și gustul pentru subiectele moderne (Spălătoreasă), simțul ascuțit al observației și psihologia îi permit să sesizeze modelele pe viu, în apropierea ființei lor indiferent de mediul social din care fac parte Am încercat să redau adevărul și nu idealul", spune el „Numai figura există, peisajul nu este șl nu poate fi decât un accesoriu" • Cadrajul japonizant al lui Lautrec este original și arbitrar: linii mari de fugă dau adâncime tablourilor și favorizează golurile dinamice: unghiurile particulare pun în evidență primele planuri Artistul se concentrează pe forța expresivă a desenului, pe duetul nervos, rapid, expresiv și sugestiv în disprețul modeleului Culorile sonore, alăturând oranj, roșu, roz, violet, toată gama de verde și albastru-violaceu pot deveni „uneori surde și somptuoase, alteori îmbâcsite, aproape murdare, după caz" (G Geffroy, 1893) Adesea puse în aplat pe linia japonismului, sau pensulate, ele prind viață sub eclerajul crud al rampelor luminate electric Lumina rece extrage personajele din umbră și le accentuează trăsăturile chipurilor în vâna sarcastică a lui Daumier (JaneAvril) în autoportrete Lautrec demonstrează ironie și chiar un simt ascuțit al caricaturii • Ultimele sale opere, structurate sobru de mari verticale sau oblice, se colorează în tente stridente (Mesalina) sau luminoase, contrastând cu un fond întunecat (Modista) Ia Moulin-Rouge dansul 1890 Ulei pe pânză, 115 x 150 cm, Philadelphia, colecția Mdlhenny în stânga, dansatoid Valentin /ară Oase conduce o dansatoare o roșcovană zdravănă cu coc înalt, poate La Goulue iu timpul unei repetiții cu public la Goulue crease un număr derivat din ivencb cancan numit cadril naturalist ": ea își ridica un picior până in spatele capului și cu un strigăt pătrunzător, termina pozițiaprintr-un salt mare la podea lat dreapta, in spate, se zăresc prietenii lui Lautrec: pictorii M Guilbert, F Gauzi și 1/ Desboutin fotograful P Sescau în fundal, văzută din față, poate fi recunoscută June Avril altă celebră dansatoare, confidenta secretă a pictorului, in timp ce primul plan este ocupat de o doamnă elegantă Lautrec construiește o perspectivă adâncă, antrenând privirea de-a lungul orizontalei centrale și a diagonalei din dreapta Mișcarea dansatorilor se opune atitudinii statice a publicului Sub eclerajul rece, culorile vii și tentele alburii ies In evidență prin contras! cu vestele hașurate cu negru și pălăriile întunecate ale bărbaților 248 OPERE CARACTERISTICE Lautrec a pictat în jur de 675 de opere si a realizat afișe și litografii Alphonse de Toulouse-Lautrec Monta conducându-și trăsurica la Nisa 1881 Paris, P P Autoportret, cca 1883, muzeul din Albi Doamna contesă Adele de Toulouse-Lautrec 1883, Albi M Toulouse-Lautrec Carmen Gaudin 1884 Wlliamstown [Mass J, S and F Clark A l La Circul Fernando: călăreați 1888, Chicago, A l La Moulin-Rouge, dansul, 1890 Philadelphia, colecția Mallhenny Justine Dieubhl stând în grădina domnului Forest 1891 Paris, Orsay La Moulin-Rouge începe cadrilul 1892, Washington N G A JaneAvril dansând, cca 1891-1892, Paris, Orsay Femeie cu boa negru 1892, Parts, Orsay Divanul 1893, Sâo Paulo, M A Domnul Boileau, 1893, Cleveland, M A La Salonul de pe strada Moulins, 1894, Albi, M Toulouse-Lautrec Yvette Guilbert salutând publicul, 1894 Albi M Toulouse-Lautrec La Moulin-Rouge: femeia-clovn Cha-U-Kao 1895, Winterthur, Muzeele 0 Reinhart Toaleta 1896, Paris, Orsay La Șobolanul mort, 1899, Londra, C l Modista, 1900, Albi, M Toulouse-Lautrec BIBLIOGRAFIE G M Sugana, B Foucart, Tout l'ceuvre peint de Toulouse-Lautrec Flammarion, Paris 1986; C și J Freches, Toulouse-Lautrec Ies lumiâres de la nuit „Decouvertes", Gallimard-RMN Paris, 1991; Toulouse-Lautrec, RMN, Paris 1992 249 Ana modernă și începuturile artei contemporane (1905-1965) Arta secolului XX este imaginea schimbărilor sociale, a rupturilor politice și ideologice, a progreselor științifice și tehnice, a exploziei gândirii cu privire la poziția omului în societate (socialism, comunism) și la raportul cu el însuși (psihanaliza) Chiar de la sfârșitul veacului al XlX-lea apar primele semne ale mișcărilor din secolul XX: "van Gogh și ‘Cezanne anunță fovismul expresionismul și respectiv, cubismul în același timp, cubismul, ca mișcare abstractă (pe care 'Manet și "Monet îndeosebi o intuiesc), marchează fracturi ireversibile Dacă 'Gauguin (mort în 1903), în fuga lui de „civilizație", se întoarce la sursele unei umanități „primitive", lumea industrială, viteza, mișcarea îi fascinează pe pictori ca ‘Leger, pe futuriștii italieni (Severini), mai târziu pe ruși (Larionov) dar acest model al societății îi revoltă pe artiștii dada O altă caracteristică a timpului este fluxul către Statele Unite ale Americii în 1913, Armory Show prezintă la New York, pe lângă pictorii americani de avangardă (Max Weber Dove între alții), arta europeană de la sfârșitul secolului al XlX-lea până la Duchamp (Nud coborând o scară) Această ultimă operă scandalizează Provocarea se continuă cu creațiile dada (Picabia) apoi cu suprarealiștii seduși de psihanaliză (Ernst Mirb ) Exilul către Statele Unite ale Americii care începe o dată cu instaurarea totalitarismelor, se accentuează după cel de al doilea război mondial: este cazul majorității pictorilor europeni importanți: influența lor va fi determinantă pentru nașterea marii picturi americane, de la 'Pollock la 'Warhoi Propunerea noastră se va opri aici Din cauza unui recul insuficient, ni s-a părut dificil să depășim anii 1960 în selecția de maeștri la care ne-am oprit Revoluția științifică și tehnică După primele lucrări asupra cuantelor, din 1905 Einstein formulează în 1914 principiile teoriei relativității, punct de plecare pentru studiile referitoare la structura atomului și la energia nucleară La începutul secolului, sunt puse la punct radiocomunicațiile Producția automobilelor de serie crește: de la câteva mii pe la 1910 la 400 de milioane la mijlocul secolului Se dezvoltă aeronautica Avionul lui Blâriot traversează Canalul Mânecii în 1909 iar C Lindbergh survolează Atlanticul în 1927, anul în care cinematograful vorbit devine o realitate de necontestat în anii 1930, cercetătorii europeni și americani pun la punct tehnica radar Americanul Du Pont de Nemours comercializează nailonul în 1938 Redescoperite în 1900 legile eredității ale lui Mendel conduc la identificarea structurii ADN (1953), inaugurând biologia moleculară și genetica Progresul astrofizicii plasează Uniunea Sovietică în fruntea cuceririi spațiului cu satelitul Sputnik (1957), urmat de zborul omului în spațiu în 1961 în sfârșit, se lansează „calculatoarele" Europa sfâșiată (1905-1939) Capitalismul industrial, comercial și financiar cunoaște în Occident o expansiune fulgurantă, provocând revendicări muncitorești și mișcări revoluționare Dezvoltarea economică a Germaniei și forța ei navală, cursa înarmărilor în care se angajează toate marile puteri creează în Europa, după războaiele balcanice (1912-1913) o situație explozivă Primul război mondial, care opune Tripla Alianță (Germania Austro-Ungaria Italia, ulterior Turcia) Triplei Antante (Franța Marea Britanie Rusia, mai târziu Japonia și SUA), face opt milioane de victime Criza economică din 1929 determinată de crahul de pe Wall Street, de la Bursa din New York, slăbește toate democrațiile europene unde totuși arta si cultura evoluează independent de politic O Franță laică devine socialistă Afacerea Dreyfuș îi mobilizează pe republicani împotriva conservatorismului ultracatolic naționalist și antisemit în 1905, ca urmare indirectă, are loc separarea Bisericii de stat: se naște primul stat laic Tam-tamurilor războinice le răspunde socialismul pacifist al lui Jaures asasinat în 31 iulie 1914 în ajunul mobilizării generale Franța iese victorioasă din război gratie intervenției americane în 1924, Cartelul stângii câștigă alegerile în dauna Blocului National Cnza economică sufocă tara și extrema dreaptă încearcă să doboare Republica (6 fe-bruane i93- La alegerile din 1936 Frontul Popular (alianțaîntre comuniști și socialiști) câștigă 250 permițând reforme sociale considerabile în 1939 Hitler antrenează Franța și Marea Britanie într-un nou război mondial Marea Britanie la început de secol Partidul Laburist ia ființă în 1906 Lloyd George semnează Antanta cordială cu Franța în 1904, apoi Tripla Antantă anglo-franco-rusă în 1907 Scăderea puterii lorzilor este acompaniată de legi sociale importante După primul război mondial, țara cunoaște o dezvoltare puternică Churchill reinstaurează paritatea liră-dolar (1925) în 1931, criza afectează această economie înfloritoare, antrenând mizerie socială, manifestații populare și nașterea în 1933, a unei mișcări de extremă-dreapta prohitteristă Chamberlain pentru Marea Britanie și Daladier pentru Franța semnează în 1938 cu Hitler și Mussolini acordurile de la Miinchen care ratifică ocuparea Cehoslovaciei Marea Britanie și Franța nu vor declara război Germaniei decât după invazia Poloniei în septembrie 1939 Dezvoltarea Statelor Unite ale Americii în 1890 Statele Unite ale Americii se întind de la Atlantic la Pacific După războiul de secesiune, o puternică imigrație favorizează redresarea economică în aprilie 1917 Statele Unite ale Americii intră în război împotriva Germaniei în primul rând pentru a apăra libertatea mărilor Ajutorul pe care îl furnizează Aliaților relansează propria lor producție industrială și agricolă La sfârșitul războiului, președintele Wilson nu poate să determine ratificarea de către Senat a tratatului de la Versailles și intrarea SUAîn Societatea Națiunilor (creată în 1920) în anii 1920, politica protectionistă continuă, imigrația este stopată și se instituie prohibiția Gangsterismul și rasismul înfloresc Mișcările revoluționare și anarhiste sunt lichidate (Sacco și Vanzetti sunt executați în 1927) Criza bursieră din 24 octombrie 1929 („Joia neagră”) de pe Wall Street provoacă falimente și șomaj Președintele Roosevelt lansează în 1933 o politică economică mai dirijistă: New Deal („noua distribuție”) Din 1937, el susține democrațiile europene Ascensiunea totalitari șinelor Dacă secolul al XlX-lea este caracterizat de imperialismul colonial, veacul XX este marcat de nașterea statelor europene totalitare Primul război mondial, dezastruos pentru Rusia, cristalizează nemulțumirile și conduce la preluarea puterii de către bolșevici în Germania și Italia, care au pierdut războiul, dorința de revanșă contribuie la nașterea nazismului și a fascismului Puțin mai târziu în Spania, franchismui se instalează cu complicitatea și ajutorul eficient al regimurilor musolinian și hitlerist Sub aceste regimuri, arta și cultura vor fi direct supuse controlului puterii Rusia, de la elanul revoluționar la realismul socialist După crearea sovietelor pe frontul din 1917, Lenin conducătorul bolșevicilor, preia puterea în octombrie și declanșează revoluția Semnează pacea cu Germania Stalin îi succede în 1924 Majoritatea artiștilor (*Malevici, inventatorul supre-matismului, 'Kandinsky, Lissitsky, Chagall) contribuie la efortul revoluționar Totuși Tamara de Lempicka, viitoare reprezentantă a mișcării Art deco, și Bakst pictor decorator, fug din fata revoluției Din 1912, poeți și scriitori precum Maiakovski, Burliuk, Hlebnikov sunt seduși de modernitate și îl încurajează pe Malevici Lenin îndreaptă arta către popor: în 1919, este prezentată „A zecea Expoziție de Stat: creația abstracta și suprematistă” Presiunea politică devine însă prea puternică: din 1922, Stalin condamnă avangarda Numeroși artiști (Kandinsky, Chagall) părăsesc Uniunea Sovietică pentru Franța și Germania Alții se „pliază”, de voie sau de nevoie, consemnelor: Malevici revine la figurativ, Lissitsky își împarte timpul între Germania și Moscova Proletcultismul („cultura proletariatului”), afirmat în 1922 se continuă până în anii 1970 Cei care acceptă, precum pictorul oficial și academist Gherasimov sunt puțini Scriitori ca Pasternak sau Soljenițîn participă la elanul revoluționar până prin anii 1930 în timp ce sistemul concentraționar se adâncește: Soljenițîn și Șalamov vor supraviețui Gulagului, poetul Mandelstam va muri Romancierul Șolohov apără realismul socialist Compozitorul Stravinsky sosește la Paris în 1909 cu Baletele ruse ale lui Diaghilev și cu dansatorul Nijinski înainte de a ajunge în Statele Unite ale Americii, în timp ce în Uniunea Sovietică operele lui Prokofiev și Șostakovici sunt criticate de stalinism Cinematograful sovietic produce totuși capodopere cu Eisenstein și Pudovkin Italia fascistă După primul război mondial, folosi ndu-i pe vechii combatanți Mussolini organizează un nou partid, „fasciile'', și cucerește Roma cu partizanii săi, „Cămășile negre”, în octombrie 1922: devine duce în 1925 Cu cincisprezece ani înainte, Marinetti, autorul Manifestului futurist (1910), afirma: „O mașină de curse [italiană] este mai frumoasă decât Victoria din Samotrace " Naționalismul său l-a făcut să adere la fascismul lui Mussolini (Futurismul și fascismul, 1924) în 1922, ia naștere mișcarea Novecento a cărei artă neoclasică răspunde exigențelor regimului: pictorul Chirico i se alătură; el își reneagă primele realizări metafizice, arhitecturile populate de manechine atemporale anunțând suprarealismul Dacă scriitorul d'Annunzio susține fascismul în discursurile sale naționaliste, din 1929 tânărul Moravia manifestă o neliniște existențială, apoi, amenințat de regim, se exilează Buzzati (Deșertul Tătarilor, 1940) înfățișează angoasa, absurdul și irealitatea care conduc la moarte Castelnuovo-Tedesco compozitor neoromantic, fuge în 1939 pentru a scăpa de politica antisemită a lui Mussolini 251 Toscanini refuză să dirijeze Wagner la Bayreuth și critică Austria care interzice retransmisia în Germania a concertelor dirijate la Salzburg de evreul Bruno Walter în cinematografie, Camerini -un „Rene Clair italian" - place autorităților pentru conformismul său social, la fel ca Blasetti Germania nazistă în ajunul primului război mondial, ia naștere Republica de la Weimar (1919-1933) iar deputății săi aleși prin sufragiu universal, încearcă să redreseze tara, în ciuda condițiilor draconice ale tratatului de la Versailles si a crizei economice din 1929 Agitația politică sugrumă tânăra republică Hitler după ce a organizat „cămășile brune" și S A (Sturmabteilung „grupe de asalt"), devine cancelarul Reichului la 30 ianuarie 1933 înființează primele lagăre de concentrare pentru anihilarea opozanților Majoritatea artiștilor părăsesc țara Unii încearcă să „negocieze" cu regimul, ca Nolde sau Mies van der Rohe Fără succes 650 de opere de avangardă sunt confiscate și prezentate în 1937 la expoziția „Artă degenerată": expresioniștii Nolde "Kirchner și Schmidt-Rottluff, Kandinsky, Jawlensky Marc Маске, Kokoschka și Schiele artiștii dada Schwitters sau Grosz cei de la Bauhaus, din Neue Sachlichkeit (Noua obiectivitate) Dix Beckmann sunt puși la index în schimb, sculptorii Martin-Amornach și Breker sunt admirați pentru „frumusețile germanice ariene puternice" La începutul secolului, muzica reprezentată de Mahler Berg și Schoenberg, creatorul dodecafonismului se opune celei a lui Wagner devenită oficială Richard Strauss în vârstă de șaizeci și nouă de ani în 1933 se compromite din cauza nazismului, deși îl susține pe scriitorul Zweig care părăsise Austria Kafka și Rilke sunt criticați de Putere, ca și Thomas Mann, Mușii sau Brecht, care aleg exilul Filmelor lui Murnau care amestecă expresionismul, romantismul și realismul social, sau lucrărilor experimentale ale cineastului-plastician Fischinger despre abstracția filmică le urmează o producție în general mediocră în care se disting Leni Riefestahl propagandistă a regimului nazist, sau Harlan cu antisemitismul din Evreul Siiss (1941) Marii cineaști germani (Murnau Preminger Pabst Lang Ophuls și Sirk) și austrieci și fotografa Gisele Freund fug din calea nazismului Spania franchistă în 1923, sub domnia lui Alfons al Xlll-lea Primo de Rivera instaurează dictatura Totuși, la alegerile din 1931 republica este victorioasă Frente popular (Frontul Popular) câștigă alegerile în 1936 dar generalul Franco declanșează războiul civil: caudillo va exercita puterea fără întrerupere din 1939 până în 1975 Instalat la Paris din 1904 'Picasso își manifestă angajamentul său antifranchist (Guernica 1936 care nu se va întoarce în Spania, la cererea pictorului, decât după restabilirea monarhiei constituționale: Femeia care plânge 1937) Suprarealistul Mird ia poziție în favoarea forțelor republicane: se exilează la Paris Celălalt suprarealist, Dalî, cititor al lui Freud, creează cu un meșteșug academist o operă semihalucinantă care se sprijină pe metoda „paranoiei critice" Excentricitățile sale, declarațiile în favoarea regimului franchist și hitlerist, mercantilismul său determină ruptura definitivă de Breton în 1941 La poeți, cu excepția lui Jimânez grupul Generation 98 îi reunește pe Unamuno, Lorca Aleixandre, Alberti, toți republicani Lorca este împușcat în 1936 când Jimenez părăsește Spania Gomez de la Serna egalul în literatură al lui Picasso pleacă către Argentina Segovia, figură legendară a chitarei, se exilează în 1938 Compozitorul Falia mai întâi neutru sau binevoitor în privința naționaliștilor, părăsește țara în 1939 în cinema Bufiuel (Câinele andaluz 1928 realizat cu Dali) optează pentru Mexic Bardem încearcă să deschidă o breșă în cenzura franchistă pe care Carlos Saura o sfidează Arta, dincolo de naționalități De la începutul secolului XX pictura se eliberează de apartenențele naționale pentru a deveni internațională Artiști țâră Irontiere Pionierii avangardei sunt simbolul acestei mondializări Franco-cubanezul Picabia lucrează în Germania în vremea dadaismului în Franța cu suprarealiștii și în SUA cu Duchamp Rusul Kandinsky creează grupul expresionist german Der Blaue Reiter și descoperă universul abstract la Miinchen Este primit de suprarealiști la Paris, unde olandezul Mondrain realizează prima sa operă abstractă și inventează neoplasticismul Același Mondrian fondează mișcarea De Stijl în Țările de Jos călătorește la Londra, apoi la New York Malevici lucrează în Rusia și la Berlin, spaniolul Picasso inventează cubismul la Paris cu francezul Braque Primul război mondial îi separă pe artiști: dintre cei mobilizați (Leger, Ernst), unii sunt răniți (Braque), alții uciși (Маске, Marc) sau suferă depresii (Kirchner); alții continuă munca în străinătate (Picasso la Roma, Duchamp la New York) Școala Bauhaus în Germania Internaționalizarea continuă după primul război mondial: între 1919 și 1933, Bauhaus racolează artiști emmenți ai epocii: pe ruși - abstractul liric Kandinsky și constructivistul Lissitsky - pe elvețianul 'Klee pe neoplasticianul apoi elementaristul olandez 252 Van Doesburg, pe ungurul Moholy-Nagy si, dintre francezi, pe puristul Ozenfant dadistul Duchamp și cubistul Gleizes, Arta abstractă abolește definitiv orice referință națională Pictura figurativă lasă încă perceptibile trăsăturile culturale ale țărilor: expresionismul german, simțul său pentru dramatic, violența sa descriptivă, prelungită de Neue Sachlichkeit se situează încă în linia lui 'Griinewald; fovismul francez demonstrează preocupări pur cromatice, în filiația coloriștilor 'Rubens și "Delacroix; arta lui Picasso puternică și dramatică, de „tradiție" spaniolă, se diferențiază de aceea, armonioasă și echilibrată, a francezului Braque în domeniul artei abstracte, lirismul lui Kandinsky, „realitatea alta" a lui Kupka, rayonismul lui Larionov orfismul lui Robert Delaunay, arta , non-figurativă“ a lui Bazaine „peisajul abstract” al lui Bissiere, expresionismul abstract al lui Rothko sau Joan Mitchell sunt străine de orice naționalism sau specific, la fel ca si arta lui Dubuffet de spațialismul lui Fontana, cinetismul lui Vasarely, minimalismul lui Newmann sau graffiti-ul lui Basquiat Regimurile democratice îi primesc călduros pe artiștii victime ale totalitarismelor Arta între 1905 și 1939 Dominația culorii: fovismul și expresionismul Anul 1905 marchează nașterea fovismului la Salonul de toamnă de la Paris 'Matisse, mentorul mișcării, este înconjurat de Rouault Vlaminck, Dufy Derain, Van Dongen și Braque Rouault pictează în tonuri vii, Vlaminck se exprimă cu forță și libertate, în timp ce Dufy ca și Braque, adaugă culorii claritatea desenului Van Dongen introduce un conținut emoțional în portretele sale în timp ce Soutine se apropie de expresionism prin factura sa turmentată și personajele îndurerate Peisajele chinuite ale simbolistului norvegian Munch locuite de personaje suferinde, se leagă de asemenea de expresionismul pe cale de a se naște Având ca origine Secession-ul german și austriac, grupările Die Briicke („Podul") și Der Blaue Reiter („Cavalerul albastru") sunt create la Dresda în 1905 și respectiv, la Miinchen în 1913 Prima este fondată de Kirchner, care descrie societatea burgheză a Berlinului în fruntea celei de a doua se află Jawlensky care pictează figuri hieratice, Kandinsky, la care se adaugă Marc, celebru pentru caii săi albaștri Scriitorii expresioniști germani, ca Wedekind, Hesse, Lasker-Schiiler, Werfel descriu o emoție vitală în sens nietzschean Freud publică Trei eseuri despre teoria sexualității (1905) Dominația formei: cubismul în 1906, la Paris, Cezanne dă la iveală primele semne ale artei cubiste Această revoluție formală este condusă de Picasso Braque și Gris, care excelează în naturi moarte din colaje de hârtie Cubismul elimină reprezentarea realității așa cum este văzută, arătând-o simultan sub diferite fatete din față, din profil și din trei sferturi Deși artiștii nu au lăsat nimic scris legat de periodizare, etapele cubiste sunt bine definite: cezaniană (1907-1909), analitică (1909-1912) și sintetică (1912-1914) Influența acestor mișcări în timp ce cubismul abia atinge abstracția în faza analitică, cu prudență, futurismul italian omagiază mecanica și îi inspiră pe pictorii Boccioni, Severini și Rossolo în elogiul pe care îi aduc vitezei și vieții urbane în același timp, la Moscova, primitivismul rus al lui Larionov Goncearova și al pictorului-poet Burliuk își caută sursele în cultura rusă și folclor Ei pun bazele unei asociații a avangardei ruse, „Valetul de caro", și expun, în 1910, operele fovilor expresioniștilor și cubiștilor laolaltă cu cele ale lor și cu cele ale lui Exter, Malevici Kandinsky, Jawlensky și Lentulov Cu începere din 1911 futuristul Marinetti îi influențează pe rușii Burliuk și Lentuiov Larionov fondează rayonismul (Manifestul rayonismului) în 1913 organizând pe pânză fascicule non-figurative de culoare-lumină Leger inaugurează o artă a formei și a culorii în aplaturi largi: Robert Delaunay pictează Ferestre (1912), unde formele descompuse încorporează culoarea și mișcarea Această viziune îi inspiră pe pictorii abstracți americani ai anilor 1920 Grupul Secțiunea de aur (1912) propune o altă interpretare a cubismului sub pensula fraților Duchamp-Villon, Villon și Duchamp, și a lui La Fresnaye Nașterea abstracției, lirică și geometrică în perioada în care Picasso și Braque revendică figurativul Kandinsky, Mondrian si Malevici își prezintă primele opere abstracte Așa cum intuia, în 1908, Worringer în cartea sa Abstracție și intuiție, abstracția în sine rezultă „dintr-o necesitate instinctivă, abstracția geometrică " în 1910 răspunzând „unei necesități interioare", Kandinsky pictează Prima acuarelă abstractă: abstracția lui nu este geometrică, ci lirică în 1915 Mondrian concepe Compoziție ovală, iar Malevici realizează Pătrat negru, justificând intuiția lui Worringer Școala de la Paris între 1903 și 1930 mai mult de șaizeci de pictori evrei din Europa Centrală sosesc la Paris, centru internațional al artei Printre ei Marcoussis, Soutine Sonia Terk-Delaunay, Kissling, Chagall Pascin, Mane-Katz Kikoine Kremegne, Survage Ei se instalează în Montmartre și Montparnasse și formează „Școala evreiască de la Paris", devenită în 1920 „Școala de la Paris", la care aderă Modigliani, japonezul Fujita apoi Weissberg, Marcel lancu (Janco), Atlan Fiecare dintre ei are un stil propriu si modern și creează în vecinătatea lui Picasso, Braque Utrillo, Derain Van Dongen Gris, a poeților Apollinaire, Jacob, Cendrars, Codeau, Reverdy, a sculptorilor Orloff Lipchitz Zadkine contemporanii lui Brâncuși în timpul aceleiași perioade James, apoi Proust și 253 Joyce stabilesc fundamentele unei noi literaturi; ei aparțin epocii lui Gide, Valery și Claudel Debussy, Faure și Ravel deschid era muzicii franceze contemporane, urmați de Satie și de Grupul celor șase (printre care Honegger și Milhaud) De la subversiune la puterea inconștientului: dada și suprarealismul in 1916, se naște la Ziirich mișcarea dada, creaiă de scriitori antimilitariști ca Tzara în Manifestul dada 1918 Tzara, revoltat de război, vitriolează valorile burgheze, lansează un apel la subversiune și la scandal Dadiștii Picabia Duchamp, Man Ray Ernst Schwitters se regăsesc după război la Berlin, Koln, Hanovra Paris New York și cer artei o expresie pură, fără logică Suprarealismul continuă mișcarea dada și îi succede Breton publică în 1924 Manifestul suprarealismului urmat în 1928 de Suprarealismul și pictura în jurul lui Breton se găsesc scriitorii Aragon, Soupault, Bataille, Desnos Eluard, Artaud, foști pictori dadaiști și numeroși artiști ca Masson, Magritte Tanguy Miro, Dali și fotograful Brassai Pe linia interpretării viselor (1900) a lui Freud, pe care Breton îl vizitează în 1921, inconștientul devine pentru suprarealiști sursa unei „frumuseți convulsive" Suprarealismul flirtează cu comunismul, ceea ce duce la înfruntarea în sânul curentului, a două tendințe: unii pledează pentru o politizare a mișcării, alți sucombă în tentația formei Divergențele se radicalizează, excluderile se multiplică, accentuate de expulzarea lui Troțki de către Stalin, în 1929, de războiul din Maroc și de criza economică Breton anunță „catastrofa mondială" într-o viziune apropiată celei a lui Huxley și Steinbeck întoarcerea la realism Are loc în anii 1930, când avangardele picturale sunt încă vii Câteodată social, câteodată magic", acest realism îi grupează pe de o parte pe Pignon Fougeron, Gromaire și pe de alta pe Balthus sau Delvaux,, în sculptură, arta lui Germaine Richier Laurens, Lipchitz și Zadkine oscilează între abstracțiune și figurativ, în timp ce Bourdelle și Maillol rămân clasici în Statele Unite ale Americii tradiția realistă se revigorează cu pictura lui Капе, Hopper, Shahn Arta împotriva celui de al doilea război mondial Războiul modern în fața nazismului, puterea sovietică, slăbită de epurările din 1936, ezită în fața alianțelor necesare și semnează pactul germano-sovietic (august 1939) Hitler, dorind să realizeze „marea Germanie pentru o mie de ani", ocupă Franța și încearcă să strivească Marea Britanie, care opune o rezistență înverșunată în iunie 1941, Hitler se întoarce împotriva Uniunii Sovietice în decembrie 1941, Japonia scufundă flota americană la Pearl Harbour: SUA intră în război Aliații (Marea Britanie Uniunea Sovietică, SUA China) înfruntă Axa (Germania, Italia, Japonia, Ungaria, Slovacia) Sunt utilizate toate tehnicile militare moderne, inclusiv bomba atomică împotriva Japoniei (august 1945) Conflictul provoacă moartea a circa 50 milioane de persoane La fel industrializarea și planificarea la scară mare caracterizează „soluția finală" nazistă care vizează eliminarea totală a unor grupuri apreciate ca indezirabile (evrei, țigani, homosexuali, alienați) Reflexul ororii Arta pictorilor se încarcă de angoasă și tristețe (Picasso Osuarul; Braque Biliardul; Gruber, Iov; Olivier Debre, Moarte la Dachau: Fautrier Captivii: Music Dactiau, 1945} dacă nu opune disperării veselia și misticismul (Miro, Constelații: Newman, Numele) în 1941 în timpul Ocupației, Galeria Braun prezintă expoziția „Douăzeci de tineri pictori de tradiție franceză", un titlu enigmatic, poate o sfidare la adresa ocupanților Participă artiști ca Lapicque, Bazaine, Manessier Esteve; ei apără moștenirea franceză a lui Cezanne, Bonnard, Matisse sau Braque împotriva artei americane și a tuturor formelor de abstracție în același an, Goebbels, ministrul german al Propagandei, organizează o călătorie în Germania pentru pictorii și sculptorii francezi: ia ea participă, printre alții, Dunoyer de Segonzac Van Dongen, Vlaminck și Derain Pe scena literară se afirmă rezistenții: Cohen Aragon Malraux, Sartre, Camus Varese sau Messiaen se înscriu pe scena muzicală Unii scriitori, printre care Căline, Brasillach Drieu La Rochelle, colaborează cu germanii; primul se va exila, al doilea va fi împușcat, al treilea se va sinucide New York, noul centru artistic Numeroși artiști europeni aleg exilul: Ernst, Leger, Klee, Masson Mondrian Dali, Matta, de exemplu, se alătură la New York lui Picabia, Duchamp și artiștilor Europei de Est Din 1942, expresionismul abstract se afirmă încurajat de Peggy Guggenheim în galeria sa Art of This Century; aici se întâlnesc pictorii de origine europeană Gorky, de Kooning sau Rothko și americanii Gottlieb, Kline sau Guston După război Anii 1960: preeminența americană Categoriile artistice tradiționale (pictura, sculptura, gravura, fotografia) dispar progresiv în beneficiul noțiunii de „artă plastică" care mixează toate posibilitățile și toate materialele Situația politică La sfârșitul celui de al doilea război mondial, harta europeană este profund modificată Partea orientală a Germaniei trece sub controlul sovieticilor, la fel ca și Polonia și cvasitotalitatea țărilor balcanice Statele Unite ale Americii ocupă Japonia până în 1952 Tensiunea ■•t'T ? trident si Uniunea Sovietică conduce la „războiul rece" și la construirea Zidului Berlinului 254 (1961) în mai 1948, marile puteri recunosc crearea Statului israel Comuniștii lui Мао Zedong alungă trupele lui Jiang Jieshi (Tchang Kai-chek) și creează în 1949 Republica Populară Chineză Decolonizarea duce la război în Indochina (1946-1954), apoi în Algeria (1954—1962): este „pașnică" în Maroc, în Tunisia și în Africa neagră în cadrul Commonwealtti-ului posesiunile britanice acced la independență: cele ale Portugaliei le urmează la scurtă vreme: războiul Coreii (1950-1953) aduce fată în fată trupele americane și cele chineze Pentru a susține Vietnamul de Sud, americanii se substituie francezilor în 1954 și părăsesc țara în 1973 după un război care provoacă o adevărată demonstrație a refuzului în Statele Unite ale Americii Prin tratatul de la Roma este creată Comunitatea Economică Europeană (1957) Triumful expresionismului abstract Reprezintă arta majoră a acestei perioade O a doua generație de artiști (Noland sau Louis) își aduce contribuția la afirmarea curentului, la care se adaugă cea a femeilor-artist: Helen Frankenthaier și mai ales Joan Mitchell și în domeniul sculpturii Louise Nevelson, ' Poilock creează action painting (pictura „gestuală") Formatele de mărime umană ale picturii europene sunt concurate de gigantismul american aplicat la artă Neodadaismul Tot în SUA, Rauschenberg și Johns dau naștere unei viziuni neodada: primul, cu combine paintings {asamblaje de reziduuri), îl are ca model pe Schwitters, al doilea este preocupat de simbolurile americane, în special de steag Credincios mișcării Twombly introduce în pânzele sale mâzgălituri pete de murdărie, sosuri colorate: „spasmele timpului" după Barthes Pop art ia ca țintă societatea de consum și îi relevă mecanismele: producția în serie, utilizarea tehnicilor de bandă desenată, imageria consumului marchează între 1955 și 1970, arta lui Warhol, Lichtenstein Wesselmann Kitaj, Rosenquist a Arta europeană între figurativ și abstracție în Europa se exprimă tendințe multiple în timp ce Picasso Braque Matisse, Ernst, Miro își continuă drumul Bonnard și Villon pictează peisaje și scene intimiste, iar Bissiere peisaje abstracte Arta abstractă a Măriei Elena Vieira da Silva și a Louisei Bourgeois una pictor, cealaltă sculptor, se impune Giacometti, pictor și sculptor, figură tipică de artist independent, creează opere figurative, unde spațiul roade materia și forma în timp ce Buftet dă naștere unor tablouri „mizerabiliste" în 1948 artiști ca dorn, Alechinsky, Appel fondează gruparea Cobra Viziunea lor cuprinde fantasticul, primitivul, instinctivul în forme asemănătoare, între abstracție și figurativ în cursul unei traiectorii ciuntite De Stael optează pentru o „figurație în pastă plină", asemănătoare artei lui van Gogh, în timp ce Polakoff introduce o abstracție ușoară si geometrică Artiștii sunt calificați drept „informai!", ca Wols și Fautrier abstracți ca Mathieu Hartung Soulages, Francis și Riopelle, drept „caligrafi zen" ca Tobey, Degottex si Bissier Dubuffet experimentează fără încetare noi materiale și inventează reprezentări insolite în timp ce Tâpies se concentrează doar pe materie Unici în stilul lor *Bacon și Lucian Freud ancorați în existențialism, arată transformările și solitudinea condiției umane Diversificarea tendințelor Arta cinetică și optică, fotografia de artă sau plastică, „deconstrucția" tabloului (support-surfaces), tehnologia (video, cibernetică, ordinatorul), arta conceptuală își fac apariția întoarcerea la figurativ se manifestă la noii realiști și în New Realism în reprezentarea narativă Minimal Art, Hyperrealism în Graffiti Art sau în noile tipuri de figurare Instalații și performances își fac apariția Distrugerea vechilor modele de către secolul XX a provocat o revărsare impresionantă a experimentelor creatoare Materialele diverse, durabile și persistente, happening-urile, ambalajele, tehnicile mixte au deschis un nou orizont artei care nu încetează de a întreba și de a interoga societatea Dar speculația de natură comercială care caracterizează astăzi piața de artă este un obstacol în calea supraviețuirii creației autentice: acest fapt, foarte sensibil în Japonia și Statele Unite ale Americii, atinge în prezent si Europa Arta viitorului ne rezervă producții bazate pe cercetări plastice, iconice sau semantice? Vor fi ele create de calculatoare sau elaborate în continuare în funcție de sensibilitățile și tehnicile noi? Derive și reduceri la neant vor fi necesare pentru a provoca o renaștere? Cum poate arta să „rezămislească magia care a zămislit-o", după cum spunea Andre Breton Aceasta este povestea istoriei artei, care nu se alimentează decât cu dovezile materiale ale marii magii: operele 255 Kiimt Solitar și timid, Kiimt este fondatorul mișcării Secession vieneze și profesionistul Jugendstil-ului Elaborează o artă simbolistă, senzuală și onirică, care celebrează femeia Motivele ornamentale, geometrice și decorative, în aplaturi viu colorate, uneori pe fond de aur sau de argint, curbele liniare stilizate într-o rețea de meandre îi caracterizează opera PARCURS BIOGRAFIC • Gustav Kiimt (Viena, 1862-/?/ 1918), pictor austriac, este fiul unui argintar cizelor Modesta sa familie este afectată de criza Imperiului Vustro-Ungar aflat în plină decadență între 1876 și 1881 Kiimt frecventează cursurile lui F Laufberger la Școala de Arte Decorative din Viena Se asociază cu fratele său Emst și cu F Matsch pentru a primi comenzi de decorații precum aceea a Palatului Sturany (1880 Viena) a Teatrului Reichenberg (1882-1883 Liberec) sau a castelului regal Peleș (1883, România) • la început Kiimt semnează opere de tradiție clasică: Fabula (1883, Viena, II M der S W ) și Idila (1884 id ) Grupul celor trei își continuă realizările la teatrul din Karlsbad (Karlovy Vary), apoi la Burgtheater (1886 Viena), unde decorează plafonul celor două scări mari Kiimt pictează Sala vechiului Burgtheater din Viena (1888 Viena) în 1898-1899, realizează în aceeași viziune pictura a două spații de deasupra ușilor salonului de muzică al unui important mecena N Dumba: Schubert la pian și alegoria Muzica, unde clarobscurul academic cedează locul unei lumini neutre si fără umbre în 1891, devine membru al Asociației pictorilor vienezi • în 189ч, doi ani după decesul fratelui său Emst, Ministerul Culturii și Instrucției îi comandă, mereu împreună cu Matsch trei alegorii (1894-1907, distruse în 1945) pentru plafonul sălii de festivități a Universității din Viena: mai întâi Filozofia, apoi Medicina și Jurisprudența Filozofia obține medalia de aur la Expoziția Universală din 1900, dar erotismul său ritmul impus de artist capitulării corpurilor și contopirii fizice și mentale a personajelor îi șochează pe membrii comisiei guvernamentale: Kiimt este constrâns să-și retragă opera Aceeași aspirație către libertate și adevăr se exprimă în Jurisprudența sau în Medicina', prima este o parabolă a deșertăciunii statului, a doua a neputinței științei Ele se înscriu în același stil simbolist ca și Dragostea (1895, Viena) și Muzica (id ) • în 1897, artistul fondează Uniunea artiștilor figurativi din Austria, care urmărește să reformeze viața artistică după principiile Art Nouveau-lui și să ridice arta națională la un nivel internațional „Secession-ul vienez" se realizează în 1898 prin edificarea unei construcții si crearea unei reviste noi, Ier sacrum, deschisă artiștilor simboliști si prerafaeliți Mișcarea va propune, între 1897 și 1905, nouăsprezece expoziții pe teme ca japonismul, postimpresionismul etc în aceeași epocă, trâmbițele reînnoirii sună în literatură (Hofmannsthal Mușii) și în muzică (Mahler); Freud descoperă inconștientul • în 1898, pictorul execută PortretulSonjei Knips (1898, Viena) Ape mișcătoare (cca 1898, colecție particulară), abordează tematica peisajului cu Grădină cu pui de găină !a Sainte Agathe După ploaie (1899, Linz, Neue Galerie der Stadt Linz) Ferma cu mesteceni (1900 Viena), Pădure de fagi 1 (cca 1901-1902 Dresda) • „Stilul aurit" îi servește noilor viziuni: iudit 1 (1901 Viena) Peștii roșii (1901-1902, Soleure colecție particulară) Pictează friza Beethoven (1902 Viena) Pădure de mesteceni (1903 Linz) și Părul (id Cambridge |Mass | F M A ) în același an 1903 Kiimt vizitează Ravenna; mozaicurile bizantine îi inspiră Viața este o luptă (sau Cavalerul de aur, 190 3, locație necunoscută) si Friza Palatului Stoclet din Bruxelles (1905-1911) Același „stil aurit" înflorește în Speranța t (1903 Oltavva N G ) Cele trei vârste ale femeii (1905 Roma G A M ), Sărutul (1907 Viena), Danae (1907-1908, Graz, colecție particulară) și devine „stilul de argint" în portretele Fritza Riedler (1906, id ) și Adele Blocb-Bauer (190' id ) • în 1905 Secession-ul se află la apogeu După o vizită la Florența și Paris (1909), Kiimt realizează І7л/л si moartea (1908-1911, Viena), expune ludit 11 (1909 Viena G A M ) și Bătrâna (id Paris, colecția F Landau) Pictează CastelulKammerpeAttersee (1910, Viena O G - / Familia (1909-1910, colecție particulară) în ultimii ani din viață pictează Tânăra (1912-1913 Praga) portrete, dintre care Barbara Floge (1915 Viena colecția II Donner) Friederike Maria Beer (1916 New \ork) Jobanna Statuie (1917-1918 Viena O G ) și peisaje, precum Măr ii (1916? id) Aleea cu pui de găină (1917, distrus) • în România este surprins de extraordinara policromie a artei, a mozaicurilor, a frescelor și țesăturilor I a întoarcerea la Viena execută Leagănul (1917 New York, colecție particulară) și Căsătorita (1917-1819 colecție particulară), pe care nu o poate termina Moare în urma unei crize de apoplexie Klimt participă la numeroase expoziții Și primește mai multe premii în toată Europa Influența sa este decelabilă în Austria, la expresioniștii E Schiele, R Gersll și O Kokoschka DEMERS ȘI CARACTERISTICI PICTURALE Klimt pictează femeia în mai multe ipostaze în dimensiunea ei alegorică, mitologică și simbolică sau sub formă de portrete, adesea mondene Celebrează peisajul în formate variate, elaborează fresce si mozaicuri de format foarte mare, portrete uneori pătrate în picioare, adesea în mărime naturală Printre clienții săi se numără A Lederer, N Dumba, dar și arhitectul Otto Wagner, marele duce de llessa și belgianul A Stoclel Deși a primit o formație clasică, artistul este în același timp sensibil la artiștii modernității: F Khnopff, J Toorop ele Descoperă la Ravenna mozaicurile bizantine, la Londra pej Whistler la Paris pe postimpresioniști și în România vivacitatea coloritului în artă • Klimt este format în pictura istorică, pe linia austriecilor Latifberger Makarl sau A Romako Primele sale decorații, academice și naturaliste, amintesc arta lui 'Carracci, 'Michelangelo și pe aceea a maeștrilor Qitattrocento-ultii (Fabula), (irupții Klimt-Matsch este adeptul alegoriei clasice Klimt stăpânește realismul fotografic" (Sala vechiului Burgtheater din Viena) • Mai târziu se orientează spre simbolism (Dragostea), reprezintă visul prin elemente alegorice: capete flotante, culori mângâioase melancolia frumuseții Simbolurile se înmulțesc: sfinxul pentru libertatea artistului, bula de achenc cu egretă a păpădiei pentru difuzarea ideilor noi • Portretele clasice, languroase și melancolice, frumoasele vieneze amintesc factura vaporoasă a lui J Whistler și compozițiile prerafaelite cu capelele aureolate de flori (Sonja Knips) Florile și capelele pe jumătate vizibile în huidui tablourilor au, în siajul belgianului F Khnopff o puternică valoare simbolică • Peisajele, clasice și naturaliste, apoi sumbre și sentimentale, devin impresioniste (Grădină cu pui) • Modernismul său nu se desparte de gustul pentru mitul clasic: Klimt îl reactualizează în lumina psihanalizei în afirmare Operele sale poartă marca dualității între Eros si Tanatos, Viață și Moarte, realitate și vis El substituie alegoriei „idealizate” reprezentarea simbolistă, introduce inovații formale: stilizarea de forme este însoțită de planeilatea spațiului născută din japonism din nabiști, din Toorop Artistul este strălucitor în faza numită „geometrizantă" și aurită a Jugendsdl-ului (friza Beethoven): „Ornamentul lui Klimt | | se dezvoltă, se înfășoară, se UN MARE MAESTRU • Klimt cunoaște succesul în timpul vieții ca decorator și apoi ca pictor Suferă o lungă eclipsă înainte ca succesul popular si difuzarea operei să devină internaționale • Se diferențiază de arta oficială austriacă, naționalistă și academică, impunând Jugendstil-ul; caută să abolească frontiera între pictură și artele aplicate, să ridice arta decorativă la rangul artelor majore Realizează sinteza între Art Nouveau și simbolism • Klimt reînnoiește reprezentarea senzuală și erotică a femeii Ilustrează teme tabu: sarcina, autoerotismul homosexualitatea feminină • Ca virtuoz af decorației, inventează stilul geometric, alternând cercuri, dreptunghiuri și triunghiuri, pe care le pictează în aplaturi colorate pe un fond de foiță de aur pur și de tapet aurit, ornamentat cu pietre și smalțuri 257 Klimt strânge în spirale, șerpuiește, se contorsionează într-un vârtej impetuos care prinde toate formele, dungi de lumini și limbi de șarpe țâșnite, vrejuri de vită, sinuozitatea lanțurilor, văluri care curg, plase întinse" (1 Ilevesi 1909) Klimt pictează siluete delicate, cu contur ferm și fără umbre, luminate într-o manieră neutră și dispuse în compoziții asimetrice Corpurile par să plutească în spațiu și fuzionează uneori cu apa (Ape mișcătoare) Distribuția golurilor și plinurilor creează ritmul operei Decorul ornamental prețios și liniar, de unde abia emerg figurile umane, invadează spațiul pânzei Dacă suprafețele aurite și motivele sugerează mozaicul bizantin (friza Stoclet, Sărutul), alte opere se apropie de anluminurile foarte colorate ale Antichității târzii, ale artei egiptene, miceniene celtice împrumută elementele curbilinii din stampele japoneze și din arabescurile pure ale Art Nouveau-ului • Klimt elaborează schite pe carton sau pergament în detrempe amestecând acuarela, purpu-rina argintul, creionul alb și alumina, argintul și aurul în foiță pe un suport de hârtie pentru ca proiectul să se apropie cât mai mult posibil, din punct de vedere tehnic, de execuția definitvă (friza Stoclet} Pictează de asemenea cu cazeină pe o iută cu grund de stuc (friza Beethoren) Mozaicurile rafinate se îmbogățesc cu emailuri, pietre dure, sticlă colorată • Portretele de femeie se înfășoară în vrejuri, motive geometrice, glazuri aurii și argintii, puse aplat Numai mâinile foarte fine și erotismul chipurilor senzuale înconjurate de mulțimea șuvițelor trimit încă la realitate într-o factură fin hașurată, cum se întâmplă la Khnopff (Pritza Riedler) • Peisajele de la începutul anilor 1900 relevă o tușă pointilistă inspirată din *Seurat (Pănd) sau cu virgule, o paletă colorată de o intensitate egală celei a lui *van Gogh (Pădure de fagi I) I Iterior Klimt urcă sau coboară linia orizontului la punctul în care peisajul se prezintă în toată verticalitatea sa anulând volumul (Parcul) Compozițiile fragmentate, decupate în manierii liniară, dovedesc simțul său pentru simetrie și înlănțuire de forme, de materii, de motive și de tente • După 1910 pictorul nu mai realizează decorații, abandonează fundalul de aur; portretele de colorit neutru, alb-argintiu brun-închis sau viu sunt pictate până la jumătatea corpului; pensulatia îl apropie de Toulouse-Lautrec Portretele în picioare sunt acoperite de motive decorative coreene sau românești, unde domină culorile scânteietoare: oranj, roșu și trandafiriu Perspectiva montantă cu efect piramidal (Leagănul) sau plonjantă (Tânăra) este însoțită de o relaxare de la precizia decorativă; amalgamul de țesături se destructurează pasta este mai etalată • Peisajele își regăsesc adâncimea Klimt introduce elemente rurale: o fermă, case, un plan de apă sau găini Motivele devin mai abstracte, pre-expresioniste ■ OPERE CARACTERISTICE I Catalogul operei lui Klimt cuprinde 208 numere I Idila 1884, Viena, H M der S W I Sala vechiului Burgtheater din Viena, 1888, Viena, H M der S W I Filozofia Jurisprudenta Medicina, alegorii la Universitatea din Viena, 1894-1907, distruse I Dragostea 1895, Viena H M der S W I Muzica 1 1895, Miinchen N P I Ferma cu mesteceni, 1900 Viena O G I Pădure de fagi I, cca 1901-1902, Dresda, S K Gg Neue Meister I Portretul Sonjei Knips, 1898, Viena O G I ludit 1 1901 Viena O G I Friza Beethoven, 1902, Viena, O G I Pădure de mesteceni, 1903, Linz Neue Galerie der Stadt Linz I Friza Palatului Stoclet 1905-1911, Bruxelles, in situ: studiile la Viena O G I Sărutul, 1907 Viena O G I Fritza Riedler 1905-1911, Viena O G I Viata și moartea, 1908-1911 Viena colecție particulară I Casă forestieră la Weissenbach am Attersee, 1912, SUA colecție particulară I Pălăria de pene negre 1910, Graz, colecție particulară I Tânăra 1912-1913, Praga Narodni Galerie I Friederike Maria Beer 1916, New York, colecția Beer-Monti, I Măr 1916, Viena O G | Căsătorita 1917-1918, colecție particulară 258 Sărutul 1907 1 Ici pe pânză 180 x 180 cm Viena, Osterreichische Galerie Această operă este reprezentativă pentru Jugendstil prin efectele de aur unit si strălucitor, prin decorurile geometrice cure îi învelesc pe aimmți Corpurile si volumele dispar sub risipa de motire juxtapuse fracționate si puse aplat ca într-un mozaic: cercurile colorate care simbolizează elementul „feminin'' și dreptunghiurile masculine" stau alături de aigitil, negru și auriu Aurul fundalului scânteietor pune un nimb celor două flinte și le leagă Ploaia de triunghiuri căzută de pe veșmântul ei covorul de flori unde femeia, abandonată, cu ochii închiși, se lasă în genunchi ca într-un moment sacru agăță ndu -se cu toată ființa de gâtul bărbatului, dovedesc emoția iubirii Onirismul si irealul se află în submeigenta idilei realiste pe care ar putea-o sugera veracitatea chipurilor și mâinilor care exprimă tensiunea corpurilor Tânăra 1912-191 3 Hei pe pânză, 190 x 200 cm, Praga Xarodni Galerie Această compoziție foarte dinamică, văzută de sus și circulară, întrepătrunde corpuri lascive de femei, goale sau îmbrăcate cit rochii din țesături colorate românești, bogat ornate cu cercuri, spirale flori si panglici, pensulate larg Kiimt utilizează culoarea pura a lui ‘‘Matisse și modeleul carnației Privirea femeilor fixează spectatorul „voyeur" care o privește pe tânăra adormită, ghicindu-i corpul „Ideea" pare aici să primeze asupra grijii pentru decorul Jugendstil, omniprezent în operele anterioare BIBLIOGRAFIE R Passeron, S Coradesctii, Tout l'ceuvre peint de Kiimt Flammarion, Paris, 1983: F Ducros Kiimt, Hazan, Paris, 1992; Kiimt et Ies femmes catal exp ăd Durnont, Viena, 2000 259 Kirchner înalt, slab și seducător, tânărul Kirchner, zeflemitor și entuziast, va % deveni neliniștit și fragil Acest maestru al expresionismului creează o si Satură moartă II (id) Suprimă a treia dimensiune în Compoziție nr 7 (1913, New York, Guggenheim) si în Compoziție orală (id Amsterdam), apoi reintroduce culoarea in Compoziție orală eu culori luminoase (id New York, MOMA), Compoziție nr p fațadă albastră (id ) și Compoziție in albastru, gri și roz (id Otterlo K M ) • întors în Țările de Jos la Domburg, în 1914 si blocat de război Mondrian îsi reia vechile teme seriale, dar le tratează de data aceasta prin mijlocirea seninelor + și - (plus, minus): Compoziție nr 5(1914 New York ), Dig și ocean (1915 Otterlo) si Compoziție (1916 New York, Guggenheim) îl întâlnește pe T Van Doesburg care pregătește în colaborare cu alți pictori, printre care B Van der Leck și G Vantongerloo revista de avangardă De Stijl (octombrie 191") Mondrian participă la ea foarte activ între 1917 și 1922: articolele sale vor contura doctrina grupului • Descoperirea în 1916 a planurilor egale și a culorilor pure de către Van der Leck este decisivă pentru evoluția lui Mondrian Construiește Compoziție in albastru li (191~ Otterlo), Compoziție nr 3 cu planuri colorate (id Haga, Gm ), restrânge structura în Compoziție Romb eu linii gri (1918, Haga) și pictează Compoziție Planuri de culoare luminoasă cu Unii gri (1919 Otterlo) • Anii 1920 vor marca o schimbare Mondrian revine la Paris: își expune teoria despre „neoplasticisni" în Realitate naturală si realitate abstractă și o ilustrează prin Compoziție cu roșu, galben și albastru (1921 Haga, Gm ; 1927, Houston), Compoziție in romb cu roșu, galben si albastru (1921-1925 Washington) și Compoziție nr 2 cu linii negre (1930, Eindhoven Sledelijk Van Abbemuseum) Participă la expozițiile grupului la Paris, Londra, Amsterdam și Haga: o expoziție personală îi este consacrată la muzeul din Amsterdam, in 1922 Anul următor, grupul De Stijl ocupă sintezele Galeriei I Rosenberg Mondrian îl cunoaște aici pe viitorul său biograf, Michel Seuphor • în urma unui dezacord cu Van Doesburg, Mondrian părăsește De Stijl în 1924 Se apropie de grupul Cetele et cane în 1929, devenit Abstraction-Creation în 1932 Creează Compoziție cu Unii galbene (1933, Haga, Gm ) vestitoare a ultimei sale maniere, și pictează Compoziție 294 (1933, New York), Compoziție cu albastru și galben (1936, Diisseldorf, K N W ) și Compoziție în roșu, albastru și alb H (1937, Paris) ♦ în toamna lui 1938 în ajunul războiului, se refugiază la Londra și apoi la New York în 1940: Place de la Concorde (19 38-1943 Dallas), Trafalgar Square (1940-1943, New York MOMA), Compoziție Londra (1940-1942 New York, Buffalo, Albright-Knox A G ) Galeria americană Dudensing îi expune pânzele, printre care Vezr York City I (1941-1942 Paris) ♦ Ultimele sale opere reintroduc culoarea într-o manieră semnificativă: Broadway Boogie-woogie (1912-1943 New York) si IȚrforr Boogie-woogie (1943-1944 Haga, (im ), netenninată Bolnav de pneumonie Mondrian moare la 1 februarie 1944 în timpul vieții, Mondrian a avut numeroși discipoli: T Van Doesburg (până în 1926) G Van-tongerloo apoi francezul J Gorin Influența sa asupra unor artiști din Bauhaus este evidentă A lăsat numeroase texte teoretice DEMERS ȘI CARACTERISTICI PICTURALE Bisericile, copacii, marea, dunele, morile de vânt, râurile constituie subiectul primelor opere ale lui Mondrian înainte de a se transforma în Compoziție New Yorkul îi oferă arhitectura și muzica sa Artistul pictează în ulei pe formate de dimensiuni medii Negustorul I Rosenberg îl face cunoscut: colecționarii operei sale, printre care K Drier, sunt puțini la număr După Țările de Jos (Amsterdam, regiunea Brabant Domhurg în Zelandia) Mondrian pictează în principal la Paris și New York Teozofia, fovismul lui J Sluyters ana lui Muncit a lui *van Gogh și *Seurat influențează evoluția lui Mondrian împrumută elemente plastice de la j Toorop Parisul îi dezvăluie cubismul B Van der l eck planurile sale colorate ♦ I a început, până în 1907 Mondrian pictează peisaje in tradiția Școlii din Haga si a impre-sioniștilor (G H Breitner) apoi a finilor olandezi îl admiră pe van Gogh și divizionismul lui Seurat Va scrie în 1942: Primul lucru de schimbat în pictura mea a fost culoarea; am înlocuit culoarea naturală prin culoarea pură Am ajuns să înțeleg că nu se pol reprezenta culorile naturii pe pânză" Către 1910 paleta sa se luminează și tușa se divizează, amintind stilul lui Toorop (Dună) ♦ în 1912 realitatea motivului începe să se șteargă în beneficiul redării subiective a formei si a culorii Adeziunea sa la teozofie îl face să caute o materializare a formei ideale Absolutul Adevărul universal înțelege importanța cubismului lui Cezanne (Natură moartă cu ras de ghimbir 1) Din cubismul analitic retine paleta monocromă ocru și gri cadrul oval și estomparea contururilor Construiește un eșafod dintr-o multitudine de verticale și de UN MARE MAESTRU ♦ Mondrian este celebru încă din timpul vieții, din 1937, în Europa si în Statele Unite ale Americii într-un mic nucleu de amatori Chiar dacă cunoaște o glorie postumă imediată - retrospective la New York (1945), Amsterdam (1946) și Basel (1947) radicalismul artei sale rămâne multă vreme greșit înțeles Galeria Decis Rene nu îl prezintă la Paris decât în 1957 iar prima sa retrospectivă franceză are loc la Orangerie în 1969 ♦ Pictor de ruptură, Mondrian impune foarte devreme în secol, în 1913 o construcție exemplară a abstracției geometrice ca element distructiv - după termenii săi-a tradiției picturale a Renașterii Propune o redelinire a picturii, fondată pe o lectură universală ♦ Mondrian vrea ca „fiecare operă să fie un pas înainte1' pentru a ajunge la „o nouă împlinire a formei”, dincolo de simpla reprezentare a naturii ♦ Se eliberează de subiect în beneficiul unor Compoziții seriale Subiectele sale, mai întâi extrase din natură, devin construcții geometrice ortogonale, cu forme epurate până la absolut: curba si unghiurile ascuțite sunt înlăturate Favorizează culoarea pură, raporturile între culoare și non-culoare concepe câteva opere în negru și alb Inventează neoplasticismul ♦ Teozofia constituie unul dintre fundamentele demersului său estetic: materializarea Absolutului 295 Mondrian orizontale, în tonuri de roz, albastru-luminos, brun-gălbui, care se substituie obiectelor (Măr în floare si Natură moartă II) Abandonează orice referință realistă și trece la o abstracție aproape totală (Compozite ovală) • în 1914, pictorul reflectează asupra divizării pânzei și a repartiției planurilor colorate pentru a atinge „limbajul pictural universal", Absolutul Exclude orice percepție „particulară", orice identitate a formei își construiește limbajul cu ajutorul semnelor plus" și „minus" (+ și -), structurate într-un ritm orizontal-vertical, principiu universal al masculinului ridicat și al femininului culcat, al spiritualului și materialului, va mărturisi el mai târziu (Dig și ocean) • De la întâlnirea cu Van der Leckîn 1916, Mondrian reține tehnica „exactă" în opoziție cu cea aleatorie a cubiștilor (Compoziție în albastru B) Anul următor, artistul construiește aplaturi dreptunghiulare de culori pure (Compoziție nr J cu planuri colorate) în 1918 planurile sale se întâlnesc; fiecare latură a dreplunghiurilor devine comună cu cel puțin două aplaturi: trăsătura obținută este îngroșată și înnegrită de artist Spațitd astfel mai puțin segmentat capătă o dimensiune calmă, nobilă și „deschisă" (Compoziție în planuri colorate cu contururi gri) • în același an Mondrian inaugurează compozițiile în romb în care introduce un sistem dublu de perpendiculare determinând module Dreptunghiurile plutesc, nu mai există „fundal" Piciorul distruge opoziția figură-fond, dar ritmul și repetiția sunt încă „particularități care reprezintă un obstacol în calea dorinței sale spre absolut (Compoziție Planuri de culoare luminoasă cu linii gri) Au rupe niciodată raporturile de opoziție, căci fiecare element este, după el, „determinat de contrariul său", ceea ce este chiar fundamentul neoplasticismului (1921)} Marea nu poate fi înfățișată printr-o orizontală abstractă, copacul de o verticală; este nevoie de o dialectică aptă să garanteze neutralizarea reciprocă dintre verticalitate și orizontalitate și pentru a anihila orice „particularitate" (Y A Bois, 1982) • Traducerea literală a „Nieuwe Beelding" (neoplasticism) este „noua imagine" pe care Mondrian o aplică lumii Corespondența sa plastică trece prin opoziția dintre culorile primare puse în aplal (roșu, albastru, galben) și non-culori (negru, gri, alb), dintre verticale și orizontale, dintre dimensiunea mică și cea mare, dintre linie și suprafața colorată (Compoziție cu roșu, galben și albastru) • în 1932 Mondrian își cadrilează pânza cu ajutorul liniilor duble negre, paralele și apropiate, care o traversează dintr-o parte în alta Apoi le colorează Ele nu se întretaie • în 1937, după pătrat si romb urmează grila cu trama strânsă Culoarea este redusă și aruncată la marginea pânzei (Compoziție în roșu, albastru și alb II) • La sosirea la New York, în 1940, orașul cu străzi drepte, răsunând de jazz îl fascinează Motivul său în grilă se colorează de ritm muzical, în timp ce fondul rămâne alb, iar negrul dispare total (Nete York City) Ulterior, mici pătrate de culoare sau în gri-luminos se multiplică în lungul liniilor deasupra sau dedesubtul cărora alunecă sau se suprapun dreptunghiuri colorate (Bmadtcay Boogie-woogie) OPERE CARACTERISTICE Mondrian a pictat 1 123 de pânze Pădure lângă Oele, 1908, Haga, Gm Copac argintat 1912, Haga Gm Natură moartă cu vas de ghimbir I 1911-1912, Haga, Gm Măr în floare, 1912, Haga, Gm Compoziție ovală, 1913, Amsterdam, S M Compoziție nr 5,1914, New York, MOMA Dig și ocean, 1915, Otterlo, K M Compoziție în albastru B 1917, Otterlo, K M Compoziție Romb în linii gri 1918, Haga Gm Compoziție Planuri de culoare luminoasă cu linii gri 1919, Otterlo, K M Compoziție în romb cu roșu, galben și albastru 1921-1925 Washington N G Compoziție cu roșu, galben și albastru 1927 Houston, Menii Collection Compoziție, 1933, New York, MOMA Compoziție în roșu, albastru și alb II 1937, Paris, M N A M Place de la Concorde, 1938-1943 Dalias, M A New York City 1 1941-1942, Paris, M N A M Broadway Boogie-woogie, 1942-1943 New York, MOMA 296 Măr în floare cca 1912 Ulei pe pânză, 78 x 106 cm, Haga, Gemeentemuseum Acest arbore din perioada cubistă a lui Mondrian și-a pierdut valoarea de obiect real Artistul renunță la forma descriptivă a limbajului pictura! în beneficiul unei compoziții eliptice si centripete, decupate in curbe și in linii pur grafice, plane și dinamice care se substituie tradiționalelor ramuri și ramificații, nu în perspectiva semiologică a Iui *Picasso sau *Braque, ci pentru unificarea câmpului pictural al tabloultii Tentele în ca maieu sunt caracteristice operelor de debut Compoziție cu roșu, galben și albastru 192" Ulei pe pânză 39,5 x 35 cm, Houston, Menii Colleclion Лсешй operă caracteristică a neoplasticis-mului este riguros structurată Ea relevă dialectica proprie lui Mondrian: liniile verticale si orizontalele negre se încrucișează în unghi drept; pătratele de culoare primară - galben, roșu, albastru - sunt ecoul non-culorii în tente de gri-albăstrui: pătratul central, perfect delimitat, se opune dreptunghiurilor de culoare împinse spre extremitățile tabloului Verdele este exclus din această pânză ca și din ansambu! operei lui Mondrian: această culoare reprezintă esența însăși a naturii pe care artistul o combate în plastica sa pentru a ajunge la forma absolută Teozofia plasează reprezentarea naturii la scara cea mai de jos a valorilor BIBLIOGRAFIE M Se Lip hor Piet Mondrian, ed Archimbaud, Paris 1956 râecl Seguier 1987: MG Ottolenghi, Tout l'ceuvre peint de Mondrian Flammarion Paris 1976; Mondrian catal exp , Ed Maeght Saint-Paul-de-Vence 1985; Mondrian, catal exp Haga, New York, 1994-1995, R P Welsh, Catalogue Raisonne of the Naturalistic Works, voi I: J M Joosteh Catalogue Raisonne of the Work of 1911-1944 V + К Publishmg / Inmerc, Blaricom, Cercle d'Art, Paris, 1998 297 Klee Opera lui Klee, „pictor-poet“, acuarelist și teoretician inclasabilși autentic, este imposibil de despărțit de muzică Compoziția, linia, culoarea, măsura, ritmul și acordurile concură la o plastică unde se amestecă motive geometrice, adesea în șah, cu trimiteri la temele naturii și la cosmos Delicatețea cromatismului său luminos nu exclude tonurile susținute PARCURS BIOGRAFIC • Pictorul elvețian Paul Klee (Miinchenbuchsee, 1879-Muralto-Locarno 1940) își petrece copilăria la Berna Ezită între o carieră de violonist (părinții sunt muzicieni) și una de pictor în 1900 se înscrie la Academia din Miinchen și pentru scurtă vreme studiază cu F von Stuck în următorii doi ani, călătorește în Italia Revenit la Berna, cântă în orchestra municipală pentru a se întreține Paralel, creează îndeosebi acuarele, desene si gravuri • între 1905-1906 vizitează Berlinul și expozițiile lui de ană contemporană La Paris, explorează I uvrul apoi se instalează cu soția, pianista I Stumpf, la Miinchen central activ al Jugendstil-ului, și expune cu artiștii Secession-ului miinchenez Studiază gravurile lui W Blake *Goya și J Ensor și opera lui *van Gogh și *Cezanne în 1910 pictează Tânără cu ulcior (Berna); prima sa expoziție la muzeul din Berna este un succes • în 1911, Klee îi întâlnește pe membrii grupării Der Blaue Reiter printre care pe W ’Kandinsky și F Marc, și descoperă cubismul Ilustrează Eseul despre lumină al lui R Delaunay și realizează acuarelele: in carieră (1913, Berna) și Câmp de luptă (id Basel Galeria Beyeler) • Călătoria în Tunisia cu А Macke și F Marc în aprilie 1914, la Hammamel și Kairouan îi revelează culoarea: Motiv din Hammamet (1914 Basel) Saint-Germain preș de Tunis (id Paris, M N A M ) • La izbucnirea războiului este mobilizat, separat de prietenii săi Demobilizat în 1918, redactează un eseu despre elementele artei grafice, pictează acuarele și desenează în 1920 publică scrieri teoretice; îi sunt consacrate monografii, iar Galeria Goltz din Miinchen îi expune operele, printre care Cacademoniaque (1916 Berna) îngeri colorați (1917, Elveția, colecție particulară), Sub steaua neagră (1918 Basel Km ), Villa R (1919 id ) în noiembrie 1920 Gropius îl invită să predea la Bauhaus; Klee se instalează la Weinier Lucrează plecând de la motive liniare trasate cu rigla: înlănțuire (1920 Berna Km Fundația P Klee), Gradație de cristal (1921 Basel) Castel în Spania (1922, Berna Km Fundația P Klee) Eros (1923 Lucerna, Galeria Rosengart) - unde menține neregularitatea duetului tras cu mâna nesprijinită -Analiza diverselor perversități (1922, Paris, M N A M ) Peisaj cu copil (192 3 Grenoble M A M ) - cărora le asociază încă două picturi: Loc afectat (1922, Berna), Ventriloc strigător (1923 New York ) Culorile se înscriu în această geometrie, iar sonoritățile” care le corespund stabilesc un joc de relații cu motivele simplificate ale copacilor, păsărilor, lunii, corpurilor • După o călătorie în Sicilia în 1924 urmează destinul Bauhausului, mutat la Dessau (Sonoritate veche 1925 Basel) asociază intim pedagogia și activitatea creatoare între 1926 și 1931 călătorește în Europa si în Egipt: Vile florentine (1926, Paris), Portretul unui acrobat (192"’ New York MOMA) Pisică și pasăre (1928 idA Drum principal si drum secundar (1929 Kiiln Km ) Pentru jubileul său MOMA îi organizează o retrospectivă • Plictisit tle Bauhaus Klee acceptă din 1931 o catedră de tehnică picturală la \cademia din Diisseldorf în 1933, este destituit de naziști care consideră șaptesprezece dintre operele sale „artă degenerată" Revine la Berna unde, bucurându-se de un succes din ce în ce mai mare, pregătește marea expoziție din 1935 în care va prezenta printre altele Pătratele magice și tablourile sale „divizioniste": în ritm (1930 Paris) Piramida (19 30 Berna Km Fundația P Klee) Măsurile individualizate ale straturilor (id) Ad Parnassum (19 52 New York) înflorit (1934 Winterthur Km ) și Lumină si bolti (1935 Berna Km Fond H și M Rupf) • Klee suferă de sderodermie crizele devenind mai frecvente Angoasa îi cuprinde operele: Teama (19 54 New York, colecția Rockefeller) Vocabularul primitivist” împrumută din desenele copiilor sau din vise între 1937 și 19 59, labirintul și hieroglifa îi invadează tablourile: Legendele Silului (1937 Berna) Luptă armonizată (id Berna Km Fundația P Klee), Port și ambarcațiuni cu pânze (id Paris) 298 • Al doilea război mondial și apropierea morții îi inspiră £v/Vazrâ de teama HI (1939 Berna), /я^ег încă feminin (id ) Moartea și focul (1940 id ) Imaginile funeste sunt insolite de viziuni mai senine, de motive vesele și lejere ca Frumoasa grădinăreasa (1939 id) Hora cu stâncă (1940 ihid ) Dacă Klee își extrage inspirația din istoria vremurilor pe care le trăiește, singularitatea universului său își pune o amprentă și mai pregnantă asupra operei învățăturile teoretice și pedagogia sunt intim legate de activitatea sa de desenator, de gravor și de picior Jurnalul artistului a fost publicat de fiul său Felix Fundația P Klee a fost creată în 1946; ea a depus operele artistului la muzeul din Berna în 1952 DEMERS ȘI CARACTERISTICI PICTURALE Subiectele lui Klee acoperă o plajă infinită, mergând de la motive figurative (personaje, peisaje terestre, acvatice și celeste) la forme geometrice sobre și polimorfe (săgeți, cruci, stele, puncte, linii, șah trame, paralele, oblice, labirinturi) și la scrisuri (pictograme, ideograme, hieroglife) Operele sale, acuarele sau guașe, au un format adesea limitat la dimensiunea unei foi de scris Uleiurile si pastelurile, pe pânză sau pe hârtie de ziar, sunt de dimensiuni medii și mari Klee este încurajat de galeriile germane Thannhauser și Goltz la Miinchen Flechtheim din Berlin și de galeriile pariziene D H Kahnweiler Vavin-Raspail și I ouis Simon Numeroși colecționari și muzee îi achiziționează opera A locuit la Berna Berlin Miinchen Weimar, Dessau și a călătorii prin Italia La Paris îi descoperă pe "Rembrandt "Leonardo da Vinci și Goya și nu apreciază avangarda: la Berlin este impresionat de van Gogh Cezanne și "Matisse Are legături cu Blaue Reiter și este interesat de cubism Călătoria în Tunisia îi aduce revelația culorii • încă de la început, se îndepărtează de tradiția clasică și de arta timpului său fiind preocupat de echilibrul liniei și al culorii, utilizată în degradeuri întunecate de roz și de verde care depășesc conturul îl plac efectele monocrome, recurge la o formă de simbolism Desenul și acuarela delicat colorate se înscriu în tradiția Blaue Reiter Uleiurile sale, puțin numeroase înainte de 1914 înfățișează o libertate de expresie, un echilibru al compoziției și o armonie a tonurilor împrumutate timid de la van Gogh și Delaunaț, Cezanne și cubism (In carieră) • Tunisia îi provoacă un șoc: Culoarea mă reține, nu ani nevoie să o caut", scrie artistul Gândește culoarea ca un echivalent al spațiului, mișcării, timpului și muzicii Abandonează regulile tradiționale ale peisajului pentru a integra cromatismului său cald vibrații plastice (Molie din Hammamet) Războiul îi frânează elanul, dar amintirea colorată a Tunisiei îi hrănește imaginația și îl antrenează către o libertate formală, plină de fantezie (Cacademoniaque) • Din 1920 Klee elaborează progresiv construcții geometrice unde forma evoluează către o expresie pură, subiectivă și intuitivă, animată de finețea cristalină, vibrantă și transparentă a acuarelei (Gradație de cristal) Trasează cu rigla motive geometrice, paralele (înlănțuire), cu unghiuri ascuțite (Eros) sau văzute în perspectivă Creează cu mâna liberă și nesprijinită un grafism insolit și aerian, cu o scriitură intensă, menținând iregularitatea poetică și vibrantă a duetului (Analiza diverselor perversități) sau amestecă cele două stiluri: pe un fond geometric, unde se înscriu cercetările sale asupra cromatismului, desenează motive în curbe (Loc afectat) • Arta nu reproduce vizibilul, ci face vizibilul", scrie Klee Artistul nu reprezintă senil natura, dar nici nu se îndepărtează total de ea Imaginile sale fac să apară forme născute din asociații UN MARE MAESTRU • Klee accede la notorietate rapid Este consacrat în 1935 descoperit de public în 1960 Retrospectivele sale cele mai recente sunt cele de la M N A M din Paris în 1985 și MOMA din New York în 1987 • Dacă arta lui Klee se înscrie în avangardă, maestrul acuarelei rămâne marginal: „în această lume, sunt insesizabil [ ]“ (epitaf extras din Jurnal) • Originalitatea și extrema diversitate a limbajului tematic, varietatea surselor de inspirație, bogăția desenului si a formelor, singularitatea expresiei cromatice, reflecțiile asupra formatului, nenumăratele tehnici mixte și de material indică un inventar prolix 299 Klee și alte adevăruri latente în excedent" Muzicalitatea se exprimă în sunetul grafismelor și în ritmul liniilor, scandate de acorduri colorate armonioase sau armonice, măsurate sau în măsură Dacă desenul rămâne instrumentul major al reflecției sale și nu îsi pierde niciodată autonomia, culoarea ocupă un loc central, bazată pe tente „terestre, intermediare și cosmice" Primele sunt naturaliste și intuitive, următoarele se referă la cele șapte culori ale curcubeului, iar ultimele se înscriu în cercul celor șase culori fundamentale, completate de alb și negru • Inițierea sa în tapiserie îl duce spre fracționarea și repetiția motivului, ajungând la un „divizionism" compus dintr-un mozaic de culori, unde fiecare teselă este reprezentată de o tusa neregulată și apropiată ca ton de cea vecină (Ad Pamassttm); textura tapiseriei îi sugerează împăstări plastice în șah (în ritm) • Klee știe însă să rupă structura geometrică și să revină la figurativ (Pisică și pasăre), face geometria mai ușoară, deranjând simetria (Drum principal ) sau îndulcind cu o execuție mai „manuală" conturul formelor geometrice (Vileflorentine) Când abordează abstracțiunea, titlul tabloului rămâne concret (Sonoritate veche), aranjamentele geometrice servesc drept suporturi tematice (Grădina unui castel, 1931, New York, MOMA) • După 1935 deși bolnav și slăbit, Klee revine la căutările formale și ritmice ale Bauhausuhti Opune culoarea si motivele, aducând în scenă planuri colorate geometrice de mărime diferită, în timp ce drepte sau curbe închise, aproximativ subliniate fPo/7 si veliere), se transformă uneori într-o scriere hieroglifică (Legendele Silului) sau amintind de alfabetul poetic al tinereții Afirmă astfel că „a scrie și a desena sunt identice în ceea ce au ele mai adânc" • Opera sa târzie traduce neliniștea, tristețea și moartea, cu personaje tragice cu trăsături figurative „primitive" relevând un traseu infantil Extrema economie de mijloace este de asemenea proprie modalității de tratare plastică a ultimelor subiecte, care implică opoziția viguroasă și simbolică la hillerism (Explozie de teamă III) sau viziunea împăcată și fericită a apropierii morții (Flora cu stâncă) Vile florentine 1926 Ulei pe pânză, 49 5 x 36,5 cm, Paris, Musee National d'Art Moderne, Centre Georges Pompidou Pe o preparație groasă Klee pregătește un șah și înscrie in el motive incizate sau desenate Fundalurile sale geometrice, aici neregulate, amintesc acuarelele tunisiene Gama de rozuri fanate și de galben-ocru, dulce și poetic, evocă armoniile colorate ale vilelor florentine, tnterpenetrarea dintre dreptunghiurile colorate și dreptele și curbele gravate evită orice simetrie Traseele fac să alterneze elemente apropiate de pictogramă sau de ideogramă cu reprezentările figurative": Klee proiectează fațadele vilelor pe planul tabloului, dar păstrează câteva puncte de vedere în perspectivă în redarea scărilor 300 Pori și reliere 1937 Llei pe pânză, 80 x 60,5 cm, Paris Musee National d'Art Modeme Centre Georges Pompidou în acest tablou executat cu câțira ani înainte de moarte, planurile de culori arbitrare și difuze, vaporoase și blânde, animă fundalul într-un efect de pastel Finețea grafsmidiii metaforă a lejerității velierelor plutește în acest spațiu mai mult cosmic decât acvatic Totuși triunghiurile colorate ale pânzelor sunt limpede încercuite Orientate ușor diferit, ele sugerează mișcarea dată de o briză lejeră care se strecoară în acest labirint portuar I OPERE CARACTERISTICE Catalogul operelor lui Paul Klee numără mai mult de 9 000 titluri, dintre care 5 000 sunt foi de desen Tânără cu ulcior, 1910 Berna, colecția F Klee în carieră 1913 Berna, colecția F Klee Motiv din Hammamet 1914, Basel Km Cacademoniaque 1916, Berna Km Fundația P Klee Gradație de cristal 1921 Basel, Km Loc afectat, 1922, Berna, Km , Fundația P Klee Eros 1923, Lucerna, Galeria Rosengart Ventriloc strigător 1923, New York M M Sonoritate veche, 1925, Basel Km Vile florentine, 1926, Paris M N A M Pisică si pasăre 1928, New York, MOMA în ritm 1930, Paris, M N A M Ad Parnassum, 1932, New York, MOMA Legendele Nilului, 1937, Berna, Km Fundația P Klee Port și veliere, 1937, Paris, M N A M Explozie de teamă III 1939 Berna, Km , Fundația P Klee | Flora cu stâncă 1940, Berna Km Fundația P Klee BIBLIOGRAFIE Paul Klee Journal Grasset, Paris 1959 reimp 1982: Klee etla musique catal exp ed Georges-Pompidou, Paris 1985: Klee catal exp Fond P Gianadda Martigny 1985: C Naubert-Riser Klee Hazan Paris, 1988; J -Leger Chalumeau Klee ed Cercle d’Art, Paris 1995 301 Duchamp Duchamp, marginal, liber și cultivat, pesimist și ironic, procedează, după o scurtă reverență făcută spiritului epocii, la dinamitarea valorilor artistice, introducând în operele sale obiecte din cotidian Invențiile sale dada, deconcertante, enigmatice, absurde și poetice ucid însăși concepția despre artă PARCURS BIOGRAFIC • Marcel Duchamp (Blainville, Seine-Maritime, 1887-Neuilly-sur-Scine 1968), artist francez, aparține unei familii burgheze care va număra încă doi mari artiști, pe frații săi Jacques Villon și Raymond Duchamp-Villon • Duchamp începe să picteze în 1902 studiază la Paris între 1904 și 1905 la Academia Julian La vremea respectivă, arta sa se situează între neoimpresionism (Peisajla Blainville, 1902 Milano, colecția A Schwartz), fovism și cubism (Femeie goală în lighean 1910 colecție particulară) și simbolism (Portretul doctorului Dumoucbel 1910 Philadelphia; Paradisul 1910-1911 id ) “Cezanne este prezent în Partida de șab (1911 id), “Matisse în Tânăr și tânără primăvara (id Milano, colecția A Schwartz) • în 1911 la Puteaux, îi întâlnește la frații lui pe cei pe care “Braque îi numește „cubistori": Л Gleizes R de kt Fresnaye J Metzinger Duchamp creează Sonata (1911, Philadelphia M A ), Yvonne și Madeleine ciopârtite (id ) și Portret (numit Dulcineea, id ) • Plecând de la cubismul futurist al lui F Kupka si de la cromolitografia lui EJ Marey, compune Portretul jucătorilor de șab (id ) Râșnita de cafea (id Londra) Tânăr trist într-un tren (id Veneția) Sud coborând o scară nr 1 (1911 Philadelphia M A ) și mai cu seamă, \ud coborând o scară nr 2 (1912 id ) respinse la Salonul independenților, ulterior expuse la Armory Show la Xew York, în 1913 unde declanșează un imens scandal Mireasa (1912 id ) Regele si regina înconjurați de nuduri iuti (1912 id ) au aceeași vână cubofuturistă O adaptare teatrală a primilor suprarealiști timpurii, impresii din Africa (1911-1912) de R Roussel îl fascinează în perioada în care este bibliotecar la Sainte-Genevieve (1912-1914), reflectează asupra celei de a patra dimensiuni și a implicării ei în artă • Ruptura artistică se produce atunci când Duchamp are douăzeci și cinci de ani: pictează pe sticlă Glisieră conținând o moară de apă (din metale înrudite) (1913-1915, Philadelphia), montează cutia cuj opriri etalon (1913 Xew York MOMA) anunțând viitoarea lui invenție, ready-made din 1916 Picturile sale sunt provocatoare: Pisălogul de ciocolată (1914, id), Rețele de stopat (id New York ) A'ouă moluște fermentate (1914-1915 Paris) • Reformat în august 1915 îl întâlnește pe F Picabia la New York, unde implantează dadaismul Lucrează la Marea sticlă, numită Mireasa dezbrăcată de cei care nu au luat-o în căsătorie, chiar (1915-192 3 Philadelphia) Agresivitatea Fântânii, un urinoar expus în chip de operă de artă în 19П, marchează revoluția obiectelor ready-made în 1918, Duchamp semnează ultima sa pictură pe pânză, 77/ m' (New Haven) • Greații ready-made pictate precum L H O O Q (1919 Philadelphia), versiunea mustăcioasă a Giocondei experiențele asupra percepției reliefului, Rotativă plăci sticlă (Optică de precizie 1920 New Haven) apoi pasiunea sa pentru șah, care constituie modalitatea de a-si câștiga existența, îi mobilizează energia între 1923 și 1934 • în 1942 Duchamp trăiește la New York viața exilaților împreună cu suprarealiștii A Breton “Ernst, A Masson, Y Tanguy între 1946 și 1966 302 lucrează la elaborarea unui asamblaj, Date fiind: / căderea de apă 2 gazul de luminat (Philadelphia, М Л ) Din 1955 esie cetățean american Duchamp moare în Franța în 2 octombrie 1968 Simbol al libertății absolute, lasă de asemenea și texte Obiectele ready-made îi inspiră pe artiștii neodadaismului, ai noului realism și ai pop art-ului Rotoreliefurile sale anunță ana optică si cinetică DEMERS ȘI CARACTERISTICI PICTURALE La începuturile sale Duchamp iubește peisajul, portretul, nudul, scena de gen între 1912 și 1918 pictează opere erotice, enigmatice, si discuri optice colorate Se exprimă în toate formatele, pe pânză, carton și sticlă Cuplul de mecena W si I Arensberg îi cumpără din 1915 aproape toate creațiile, astăzi prezentate în muzeul din Philadelphia Primele sale pânze se nasc din neoimpresionism, din simbolism, nabism fovism cubism și futurism Artistul trăiește la Paris și mai ales la New York • între 19<>2 si 1911, operele lui poartă amprenta lui Cezanne si Matisse Se simte apropiat de simbolismul silențios al lui O Redon Originalitatea lui se exprimă deja în mâna aureolată din Doctorul Dumoucbel și în distorsiunile" corpului, în portretele ciopârțite" Yronne si Madeleine unde deteriorează" lecția cubistă • în succesiunea directă a lui G Balla, F Kupka si a fotografului E J Marey operele sale cubofuturiste tind către mișcare, abstracție și mecanizarea formelor Cu \ud coborând o scară, creează o imagine statică a mișcării" Se distanțează de estetica cubistă și de futuriști, care consideră nudul prohibit, descompunând obiectul" și mișcarea sub formă de lamele și de tuburi suprapuse • impresii din Africa de R Roussel îl entuziasmează în 1911-1912 pentru „trăsnelile sale insolite" Mașinile bizare, jocurile de cuvinte sunt parte integrantă a umorului exprimat de creațiile sale (Regele și regina înconjurai i de nuduri iuti) Pictura nu trebuie să fie exclusiv vizuală sau retiniana Ea trebuie să intereseze si materia cenușie" Glisiera [ ] Pisălogul de ciocolată și Vouă moluște fermentate dezorientează atât prin caracterul lor enigmatic, cât si prin titlul propus • în 1918 Duchamp dă la o parte intoxicația cu terebentină" și clamează 7m m' titlu edificator al ultimei sale pânze De atunci, alege ca suport sticla (Marea sticlă) și obiectele ready-made în trei sau două dimensiuni: creion pe o reproducere a Giocondei (L H O O Q 1919) joc iconoclast dada confirmat de bărbierita L H O O Q , care atacă pictura occidentală Este interesat de efectele optice (Rotativăplăci sticlă) Pictura va rămâne de altfel pentru el o sursă de inspirație parodică: în 196~-I968 va crea desene și gravuri erotico-umoristice plecând de la Baia turcească a lui ♦Ingres sau de la Femeie cu ciorapi albi de ’Courbet Dovedind că privitorul este cel care face pictura", creația sa arată limitele artei UN MARE MAESTRU I ♦ Din 1913 Nud coborând o scară face din Duchamp francezul cel mai celebru din New York După moartea sa notorietatea descrește în rândul publicului ♦ Artistul rupe în mod radical cu regulile artei Demersul său intelectual și dadaist tinde către anti-artă" Bulversează arta celei de a doua jumătăți a secolului XX ♦ Artistul creează într-o libertate totală Denunță îngustimea dimensiunii „retiniene' a operei în detrimentul intelectului și al erotismului Inventează ready-made in pictură și mai ales în sculptură ♦ Duchamp inovează in direcția utilizării materialelor neobișnuite panouri de sticlă, plumb, minium praf 303 Duchamp Marea sticlă ► numit Mireasa dezbrăcată de cei care nu au luat-o in căsătorie, chiar 1915-1923 Clei venii, foaie de plumb, fir de plumb, minium pilitură de argint, praf pe două panouri de sticlă montate pe aluminiu, lemn și cadru de oțel 2 725 x 1,758 m Philadelphia, Museum of Art Această „mașinărie" neterminată formată din două plăci de sticlă ridicate vertical una împotriva celeilalte (sparte în timpul unui transport), este inspirată din spectacolul lui Koussel Impresii din Africa, hogat în ustensile mecanice și dadaiste Traversată de dorință și erotism, această „expresie intelectuală" reprezintă apogeu! mai multor ani de căutări Duchamp a reportat în perspectivă pe sticlă în partea dejos primele sale lucrări Pisălogul de ciocolată Glisiera | | Nouă arătoși suculenți si a inclus în partea de sus mireasa ca fiind proiecția unui obiect în patru dimensiuni" Celibatarii din Nouă arătoși suculenți sunt condamnați să se masturbeze cum simbolizează Pisălogul de ciocolată, alegorie a plăcerii solitare a celibatarului care „își macină ciocolata de unul singur" în timp ce mireasa, cu voalul Jluturând găurit de pătrate, ar fi în așteptarea dragostei Opera rămâne enigmatică Mireasa poate comunica cu celibatarii prin cutia de scrisori", „sarniera" între două sticle Ce semnifică străpungerile, „impactele" din dreapta panoului? De ce atâția celibatari și nu există un soț? Dacă această compoziție rămâne una dintre cele mai ermetice ale secolului, titlul este ta fel de deconcertant prin prezența lui „chiar" (în franceză meme având aceeași pronunție cu m'aime eux-memes) Duchamp notează că Mireasa în bogăția ei conceptuală, se situează dincolo de pictură, de artă și că ea „provoacă" gândirea, in această sticlă, artistul sintetizează în mod egal căutările sale asupra mișcării, spațiului si proiecției pe plan, o artă altfel decât retiniană OPERE CARACTERISTICE Duchamp a creat puține picturi Portretul doctorului Dumouchel 1910, Philadelphia M A Yvonne și Madeleine ciopârțite, 1911 Philadelphia M A Râșnița de cafea, 1911, Londra T G Nud coborând o scară nr 2,1912 Philadelphia, M A Glisieră conținând o moară de apă 1913-1915, Philadelphia, M A Pisălogul de ciocolată, 1914 Philadelphia, M A Rețele de stopat, 1914 New York MOMA Nouă arătoși suculenți, 1914-1915, Paris M N A M Marea sticlă, numită Mireasa dezbrăcată de cei care nu au luat-o în căsătorie, chiar 1915-1923, Philadelphia M A L H O O Q 1919, Philadelphia M A Rotativă plăci sticlă (Optică de precizie), 1920, New Haven Yale University, A G 304 BIBLIOGRAFIE Marcel Duchamp catal exp et catalogue raisonne ed du Centre Georges-Pompidou, Paris 1977; P Cabanne, Duchamp et Cie Terrail, Paris, 1996 305 Ernst Artist novator și subversiv, Ernst, un „Leonardo al suprarea-lismului", domină mișcarea dada și mai ales suprarealismul Imaginația sa debordantă, simțul de observație asupra absurdității lumii, universul său oniric și poetic, hrănit de romantismul și de fantasticul germanic, sunt surprinzătoare Ernst, inventator neobosit, reînnoiește în permanență mijloacele de expresie; colajul, fi'otajul, decalcomania și gratajul concurează la crearea unui univers variat, colorat și fantasmagoric PARCURS BIOGRAFIC • Мах Ernst (Briihl Renania, 1891—Paris 1976), pictor și sculptor francez de origine germană, primește de la tatăl său învățător și pictor amator, câteva noțiuni de pictură La Bonn între 1909 și 1912 îi studiază pe Nietzsche și Freud istoria artei și literatura germană îi admiră pe *Bosch, *Picasso *Friedrich Influența lui *van Gogit este sensibilă în Peisaj cu soare (1909 colecția Ernst) iar întâlnirea cu 11 Arp este determinantă • în 1913 frecventează cercul Tânăra Renanie se împrietenește cu expresionistul А Маске (Răstignire 1913 Koln Wallraf-Richartz Museuni), descoperă fovismul și cubismul Sinteza acestor influențe este perceptibilă în Nemurire (1913-191-t Tokio, Miami Gallery) Primele gravuri si pânze, legate de gruparea Die Briicke sunt expuse la Berlin în 191 3 la primul Salon de toamnă german, apoi la Bonn si Koln Mobilizat își manifestă dezacordul într-o acuarelă Lupta peștilor (1917, colecție particulară) Se însoară: fiul său Jimmv va deveni pictor • Descoperirile făcute împreună cu dadaisttd II Arp în 1919 la Koln constituie un nou punct de plecare în colaborare cu anarhistul Baargeld fondează provocatoarea Centrală W/ 3 Ernst se orientează către un demers mai artistic: creează litografii - Fiat modes pereat ars (1919 colecție particulară) - realizează picturi: Doamna patroană pe malul râului (id Stuttgart, Staatsgalerie), Marea roată ortocromatică care face dragoste pe măsură (1919-1920 Paris) sau și Dada Degas (id colecția L Aragon) Arp și Ernst creează „fatagagas" (/fabricarea tablourilor jțwrantat ^wzometrice), fotocolaje dada: Privighetoarea chinezească (1920 colecție particulară), The Punching-Ball sau Nemurirea luiBuonarotti (id Chicago) Dada va dispărea în același an • în 1921 Breton îl invită pe Ernst să-și expună colajele, iar P Eluard îi roagă să-i ilustreze textele Ernst se instalează la Paris și creează Elefantul Celăbes (1921 Londra) Pubertatea imediată / /: Pleiadele (id Paris, colecție particulară), (Edipus rex (1922, Paris), Hm împărat (1923 Paris, M N A M ), Pietâ sau Revoluție noaptea (id Torino) Expune la Salonul independenților în 1923 și devine principala figură a suprarealismului în pictură Realizează celebra lucrare Fecioara Maria pedepsindu-l pe Pruncul lisus în fața a trei martori (1926) și construiește tablouri-obiect Explorează inconștientul mai metodic: Celor 100 000 de porumbei (1925, colecție particulară) Monument cu păsări (192" Marsilia), Bucuria de a trăi (1927 Londra, colecția R Penrose), Marea pădure (1927 Basel Km ) • în 1925 Ernst inventează frotajul: Fluviul dragostei (1925 Houston Menii Collection): Istoria naturală (1926) în 1927-1928 aplică procedeul în pictură și îl îmbogățește cu grataje: Cochilii (1927, colecție particulară) și Hoarde (id Amsterdam S M ) Amprente si fotomontaje completează panoplia tehnicilor utilizate • în 1929, Ernst creează romanele-colaje ca Femeia cu 100 de capete (1929 ed de l'Q- il) și O săptămână de bunătate (193ч ed J Bucher) Este considerat de naziști „artist degenerat" • în anii 1930, practică sculptura, locuiește în vara lui 193ч în Elveția la A Giacometti în 1936 își prezintă operele la expoziția newyorkeză „Fantastic An Dada Surrealism" • Pictorul dezvoltă un univers oniric, vizionar și tulburător, adesea constituit din elemente vegetale și minerale: Orașul întreg (1935-19 36 Ziirich) Barbari mergând către rest (1935, New York, colecție particulară), Peisaj cu germeni de grâu (19 36 Diisseldorf K N W ), Fizicianul spaniol (1938 Chicago, colecție particulară) Vizionar, pictează războiul: Grădina înfulecă-arioane (1935 Houston) îngerul căminului (19 3" Geneva, Galeria J Krugier) • în ajunul celui de al doilea război mondial, se desparte de suprarealiști Fiind cetățean german, este arestat în timpul războiului de poliția regimului de la Vichy si internat în lagărul de la Milles, lângă Marsilia, pentru a fi predat autorităților naziste; reușește însă să emigreze la New 306 York Evocă conflictul în Antipapa (1941-1942 Veneția, colecția Peggy Guggenheim) Europa dupăploaie (1941-1942, Hartford) și Vrăjitoarea (1941 New York, colecție particulară) • La New York în 1941, Emst se căsătorește cu I’ Guggenheim Tinerii artiști americani sunt sensibili la Pictură pentru tineri (1946, Geneva, colecția Krugier), Tânăr intrigat de zborul unei muște non-euclidiene (1942-1947 Ziirich, colecția Loeffler) și de noua tehnică a r/rr/ywrj'-ului, la care recurge artistul în Planeta înspăimântată (1942 Tel-Aviv m ) • în 1943 o întâlnește pe Dorothea Tanning: pentru el începe o perioadă fecundă și liniștită Cei doi se instalează în munții din Arizona la Sedona Ernsl creează Euclid (1945, Houston), Ora albastră (1946-194” colecție particulară) Regalul zeilor (1948, Viena) • Revenit în Franța în 1953 își stabilește reședința la Paris, in Touraine (Huismes) apoi în Var (Seillans) Produce Marele Albert (1957, Houston Menii Collection), Fetite vânând jluturi (1958) Căsătoria cerului si pământului (1962 id ) Serbare ta Seillans (id Marsilia Cantină), I /lima pădure (1960-1969 colecție particulară) etc Pești noctambuli (1972 Paris, colecție particulară) este una dintre ultimele lui pânze Ernsl lasă Scrieri teoretice Cariera sa fecundă și variată de pictor, gravor, sculptor, poet și eseist îl plasează printre artiștii cei mai importanți ai secolului XX Tehnicile sale interesează pictura gestuală americană (*Pollock) pe matieriști (*Dubuffet, A Tâpies ) si pe tașiști (S Francis J Riopelle ) DEMERS Șl CARACTERISTICI PICTURALE Emst pictează toate subiectele, raționale sau iraționale, alegorice și metaforice, le intitulează coerent sau nu: forme animaliere și fantastice, umane și umanoide, viziuni panoramice de forme Configurații terestre și celeste Se exprimă cel mai adesea în formate mijlocii si mari pentru pictura în ulei în format mic pentru romanul-colaj fotomontaj Primește comenzi de la câțiva prieteni ca Eluard Mari muzee europene sau americane, colecții private de seamă îi achiziționează operele Ernsl se inițiază în artă la Bonn îmbrățișează dadaismul la Koln și suprarealismul la Paris La începuturile sale este inspirat de G de Chirico ’Duchamp si F Picabia Arta lui se impune la New York își sfârșește viata în Franța • Emst este interesat de maeștrii trecutului și de contemporani pentru a-i depăși, de textele romantice si fantastice germane, de poezia avangardistă și de inconștient • Maestru al dadaismului în 1919 definește colajul ca un compus alchimic a două sau mai multe elemente eterogene, rezultând din apropierea lor neașteptată" La fel procedează în cazul fotocolajului: „fatagagas" (Nemurirea lui Buonarotti) Ideea îi vine răsfoind cataloage cu vânzări de obiecte și cărți; decupează imaginile, le lipește și intervine asupra lor Colajele pline de umor, onirice și absurde amintesc uneori pictura metafizică a lui Chirico de exemplu lumina crudă, umbrele purtate și păpușa-tors din Elefantul Celebes Colajele mașinice" trimit la Duchamp și la F Picabia (Marea roată) El intervine în mod egal asupra fotografiilor și imaginilor pe care le refotografiază ulterior pentru a șterge urmele intervenției UN MARE MAESTRU ♦ Ernst este rapid cunoscut, iar arta lui admirată Marele premiu pentru pictură al Bienalei de la Veneția din 1954 ii aduce recunoașterea internațională Din 1951 numeroase retrospective îi sunt consacrate la Berna Paris New York Stockholm Koln, Ziirich Veneția Amsterdam, Stuttgart și Londra ♦ Far al mișcării dada din Koln și al suprarealistului din Paris, Ernst este unul dintre pionierii noii realități ♦ Creează un bestiar straniu și barbar, păduri enigmatice, vegetale și pline de viață sau minerale si pietrificate, orașe devastate sau transformate în statui Pictează iconografia inconștientului" Titlurile, adesea în decalaj cu imaginea, măresc stranietatea operei ♦ Nu încetează să inventeze noi tehnici: colaj, colaj fotografic fatagaga (rotai roman-colaj dripping La Ernst, temele se exprimă prin tehnică, iar tehnica, devenind conținut, creează tema (W Spies 1991) 307 Ernst • în 1921, Ernst se interesează deja de „mijloacele de eliberare totală a spiritului", explorează visele și inconștientul în opere onirice, enigmatice, realizate într-o factură neutră și uscată (Pubertatea imediată Femeia care se clatină) Pictează, așa cum le sugerează ulterior A Breton artiștilor, „în absența oricărui control exercitat de rațiune în afara oricărei preocupări estetice sau morale" (Manifestul suprarealismului) • în 1925, își îmbogățește colajele de frotaje (Fluviul dragostei și Istoria naturală): pune o foaie de hârtie pe o scândură și o freacă cu o mină de plumb „în primul moment, spune el obțin automatic prin frotaj și prin alte procedee gestuale un fond haotic; apoi, caut prin intervenția spiritului să interpretez acest haos, să-i dau forme și semnificații ambigue, paranoice, fabuloase, contradictorii, după o logică răsturnată " Frotajul creează amprente bogate în metafore: un peisaj subiacent Extinde procedeul la alte suporturi Pe uleiurile pe pânză, efectuează un grataj în materie Păsări, ființe imaginare, monștri și peisaje vegetale și minerale stranii (Bucuria de a trăi) le amintesc pe cele ale lui Friedrich, se nasc din pictura sa lucrată, gralată, triturată (Hoarde) • în 1929, concepe romanul-colaj: plecând de la gravurile din secolul al XLX-lea, povești extraordinare si romane negre, ilustrează istorii tulburătoare cu personaje imaginare • Neliniștea războiului îi amplifică creația de motive fantastice, crude și barbare (Grădina înftdecă-avioane Europa după ploaie) La New York, utilizează procedeul decalcomaniei inventat de suprarealistul O Dotninguez Astfel, el face materia picturală mai ușoară în 1941, inventează de asemenea dripping-xA „Legați de o sfoară o cutie de conserve goală, explică el, faceți-i o gaură în fund, umpleți cutia cu culoare foarte fluidă și lăsați-o să se balanseze la capătul sforii, deasupra pânzei așezate la orizontal Dirijați cutia prin mișcările mâinii, ale brațului' (Planetă înspăimântată) Și adaugă: „Picăturile desenează pe pânză linii surprinzătoare Atunci poate începe jocul asociațiilor mentale " • Perioada următoare este mai senină; peisajul luxuriant, spongios și tragic cedează locul unei arte mai construite, adesea animată de forme geometrice simple într-o atmosferă colorată, veselă și mai lejeră (Regalul zeilor) își multiplică viziunile cosmice; discul lunar (Căsătoria cerului și pământului Ultima pădure) revine ca un laitmotiv Cu începere din 1965, recurge din nou la asamblaje de materiale BIBLIOGRAFIE Max Ernst, Ecritures, Galtimard, Paris, 1970: Мах Ernst catal exp , RMN Paris 1975; W, Spies, G Metken, Мах Ernst (Euvrekatalog, 5 voL, Houston-Koln, 1975-1987; Мах Ernst catal exp , ed du Centre Georges Pompidou, Paris, 1991 și 1998 308 Grădina înfuiecă-avioane 1935 1 lei pe pânză 54 x 74 cm, Houston Menii Collection Intuitiv și vizionar Ernst anticipează in acest tablou suprarealist declarația de război, înfățișează un avion dezagregat invadat de o vegetație minerală, fantastică și onirică, al cărui loc în anii următori, va deveni din ce in ce mai mare, grație tehnicii decalcomaniei Tentele paste! par să fie in decalaj cu subiectul: ele evocă mai curând calmul decât drama, plăcerea ochiului are mai multă importanță in raport cu impactul evenimentului OPERE CARACTERISTICE Lupta peștilor 1917, colecție particulară Marea roată ortocromatică care face dragoste pe măsură 1919-1920, Paris M N A M Elefantul Celebes, 1921 Londra, T G Pubertatea imediată [ ): Pleiadele 1921 Paris, colecție particulară CEdipus rex, 1922 Paris, colecție particulară P/etăsau Revoluție noaptea 1923 Torino colecție particulară Fecioara Maria pedepsindu-l pe Pruncul lisus în fata a trei martori 1926, Colecția J Krebs Monument cu păsări 1927, Marsilia Cantini Marea pădure, 1927, Basel Km Cochilii 1927, colecție particulară Orașul întreg 1935-1936, ZOrich, Kunsthaus Grădina înfuiecă-avioane 1935 Houston Menii Collection Europa după ploaie 1940-1942, Hartford, Wadsworth Atheneum Euclid 1945 Houston Menii Collection Regalul zeilor 1948 Viena XX Museum Fetite vânând fluturi, 1958 colecție particulară Căsătoria cerului și pământului 1962 colecție particulară Ultima pădure 1960-1969, colecție particulară Pești noctambuli 1972 colecție particulară 4 Ultima pădure 1960-1969 Ulei pe pânză 1,14 x 1 46 m Paris Musee National d'Art Modeme Tema pădurii este una dintre constantele operei lui Max Ernst: pădurea vegetală sau minerală, rectilinie sau înlănțuită, diurnă sau nocturnă întotdeauna onirică și fantastică, populată de specii stranii, vegetale sau animale, in special de păsări Pânza este caracteristică pentru stilul artistului, care amestecă numeroase tehnici Suprarealistă, opera se înscrie in producția inconștientului, făcând loc aleatoriului prin efectele defrotaj de decalcomanie: dar prin munca lucidă pe care o efectuează artistul prin grataj și zgârieturi, ea relevă și un proces conștient 309 Miro Rotund, vesel și retras, Miro construiește un univers oniric și poetic, populat de ființe biomorfe, de femei și de păsări, într-un spațiu înstelat, aerian și jucăuș Acest > suprarealist prin excelență creează o formă imaginară și / personală care asociază arabescurile, cercul, linia în țf, culori vii și cu negrul, așternute aplat sau într-o materie vibrantă PARCURSUL BIOGRAFIC • Joan Miro (Barcelona, 1893—Palma de Majorca 1983), pictor spaniol, este tini nuni ceasornicar în 190', studiază economia și urmează în același timp cursurile Școlii de Bele-Arte La Lonja din Barcelona La șaptesprezece ani, se ocupă de facturile unui mare magazin, dar își dorește cu ardoare să se consacre picturii Pleacă la ferma părinților săi din Montroig (Calalonia) în 1912, Miro frecvent cază Аса denii a liberă F Gah' și se împrietenește cu ceramistul I, Artîgas • Asupra artistului se exercită influența impresioniștilor lor ilor și cubiștilor, expuși la Barcelona în 1912 și 1916: \ud în picioare (1918, Saint l ouis) și Ferma (1921-1922 Washington, N G ) Artistul îi întâlnește pe criticul M Ravnal, pe pictorul F Picabia expune la Galeria Dalmau (1918) • începând din 1920 Miro își împarte timpul între Montroig si Paris Vecin de atelier cu A Masson frecventându-i pe poeții P Reverdy I Tzara M Jacob și asistând la manifestări dadaiste, nu aderă ia mișcare, dar se detașează de realilare: Sud la oglindă (1919, Diisseldorf, K N W ), Fermiere (1922-1923 New York) Prima sa expoziție pariziană are loc în 1921 la Galeria Licorn • întâlnirea din 1923 cu A Breton și grupul suprarealiștilor susține evoluția sa către onirismul poetic: Pământ muncit (1923-1924, New York), Carnavalul Arlechinului (1924-1925, Buffalo), foarte simbolica Maternitate (1924, Londra, colecția R Penrose), Siesta (1925 Paris M N A M ) si Câine tătrândsub lună (1926, Philadelphia, M A ) lucrare poetică si plină de umor, ca si Personaj aruncând o piatră unei păsări {id New York) • Automatismul și fantezia inventivă domină cele trei Interioare olandeze (1928 New York; Veneția, colecția Peggy Guggenheim; Chicago, colecția Marx) inspirate de pictura olandeză a Iui “Vermeer, | Steen precum și Portretul doamnei Mills în 1750 (1929, New York, MOMA) după “Constable Compune colaje sobre din texturi diferite: Hârtie cotată (1929 colecție particulară) • Din 1929 anul căsătoriei sale, artistul trăiește mai mult Ia Montroig si Paris Expune la New York, începe să litografîeze și să graveze (acvaforte) Forța și lirismul izbucnesc în Portretul uneifemei așezate (1932 New York, colecție particulară) Tânără făcând cultură fizică {id Kiisnacht, colecția E C Burgauer), Melc femeie floare, stea" (1934 Madrid, Prado), Portretul unei fetițe (1935, New York, colecția Kiam) Seria Picturi (1933 Berna K ; id Praga Narodni Galerie; id , Barcelona) și Circul (1934 colecție particulară) dovedesc aceeași vervă • Războiul din Spania va constitui pentru Miro un adevărat traumatism Intuise ceea ce urma să se întâmple în seria Personaje intitulată perioada sălbatică", unde înfățișează figuri monstruoase, cit gura căscată și dințoasă, gesticulând: Personaje în fața naturii (1935, Philadelphia) în toiul războiului chil, ele exprimă angoasa artistului {Triptic 1937, Ziirich colecție particulară) și apostrofează spectatorul în afișul Ajutati Spania {id colecție particulară), care marchează situarea lui Miro de partea republicanilor Cosașul {id dispărut), pictură murală concepută pentru pavilionul spaniol de la Expoziția Universală din 19,5" de la Paris, sau chiar și teribilul Cap de femeie (1938 Los Angeles) ilustrează la rândul lor drama războiului civil Miro se refugiază într-o poezie aeriană, detașată de realitate: Scara evaziunii (1939, Chicago) • în 1940, Miro cucerește Parisul î și continuă demersul prin explorarea visului; seria de 22 Constelații (1941, Chicago), operă majorii începută la Varengeville, expresie înaltă a supra-realismului, este terminată la Palma de Majorca și la Montroig in 1941 310 • Se întoarce la Barcelona în 1942, lucrează pe hârtie, face litografie și ceramică cu Arttgas Revine la temele sale predilecte (Femeie și pasăre la răsărit 1046, Barcelona: Personaje in noapte 1950, New York), întreprinde o serie de pânze cu Soare roșit (1948 colecție particulară), apoi completează seria Picturilor (1949, Basel: 1953, New York) • Din 1954, Miro construiește sculpturi brute sau viu colorate, realizează panouri murale în ceramică, printre care Zidul soarelui (1955-1956 Paris UNESCO) și, după o ședere în Statele finite ale Americii în 1957, pe cel de la Harvard (1960) • în anii 1960, artistul abordează încă tematica și explorarea artistică din direcții variate Paralel, execută la Majorca trei pânze imense, Albastru I apoi Albastru ti și Albastru lll (1961 Paris), care continuă să lege visul de spațiul cosmic în plan plastic și tehnic, urmărește constant obținerea unor noi expresii: Pictură 111 (1965 Barcelona Fundația J Miro) Femeie și pasăre (1967 Paris), Femeie înconjurată de un zbor de pasăre noaptea (1968 Barcelona, Fundația ) Miro ) Mai 1968 (19’3, id ) Pânză arsă (1973 Barcelona, Fundația J Miro ) Miro a practicat toate tehnicile artei: pictură, litografic, acvaforte sculptură, ceramică, tapiserie Fundația Maeght la Saint-Paul-de-Vence posedă o vastă colecție din opera sa ca și Fundația Miro, creată în 1975 la Montjuich, lângă Barcelona Ținând cont de caracterul foarte personal al universului său plastic, artistul nu a avut urmași, dar a stârnit interesul artiștilor contemporani DEMERS ȘI CARACTERISTICI PICTURALE Pictor al femeii, al păsării și al lumii celeste Miro lucrează în ulei pe pânză, hârtie, carton, lemn, aramă, suporturi pe bază de fibre de lemn, de gips etc pe orice format Galeriile Dalmau la Barcelona și Licorn din Paris și P Matisse, negustor din New York îi susțin creația La Barcelona Miro descoperă arta franceză, impresionistă, naivă, fovă și cubistă La Paris, aderă la stiprarealism La Amsterdam, atenția îi este reținută de micii maeștri olandezi și de scenele de interior ale lui Vermeer Montroig (Catalonia) Cuirana Prades VarengeviUe (Seine-Maritime), Palma de Majorca rămân principalele locuri de inspirație • între 1916 și 1919 Mirtî pictează în maniera lui ‘van Gogh a fovismului a stilului ornamental al lui ‘Matisse (Sud in picioare), al cubismului sintetic Pune laolaltă aporturile formale ale cubismului și cromatismul fov Din 1918, abilitatea sa pentru „detalii" introduce o surprinzătoare precizie a reprezentării peisajului și a tunănuntelor „suprareale", precum și o varietate de forme nu mai puțin inedite In această perioadă își atinge împlinirea, dar și sfârșitul în 1921-1922 (Ferma) Din 1920 în lucrări își fac apariția senine plastice pure, uneori armonioase, alteori violente, anunțând suprarealismul (Fermiera) • în 1923, îmbătat de automatism, creează un univers oniric, liric și poetic, pe jumătate fantastic, pe jumătate animalier, din punct de vedere grafic dens și colorat, care respiră fericirea si lejeritatea Miro se referă Ia „un model integral interior" (Breton 1925) dens (Carnavalul Arlechinului) sau sobru (Maternitate) în Pământ muncit, versiunea suprarealistă a Fermei UN MARE MAESTRU ♦ Foarte devreme, talentul iui Miro este recunoscut de suprarealiști: „Suprarealismul [îi] datorează cea mai frumoasă pană de la pălărie1' (A Breton) ♦ Miro rupe cu figurația și abstracția europeană Optează pentru o formă de vis, neatinsă de gravitație, amestecând torme geometrice, arabescuri, semne enigmatice și hibrizi umani sau animali Imaginarul său se exprimă liber Insolitul, armonia, poezia, uneori chiar violența îi cuprind pânzele ♦ Dezvoltă o tematică asociind femeia, pasărea și steaua Asemenea lui 'Ernst plasează Soarele în centrul operei ♦ Miro experimentează tehnici si suporturi: hârtie sifonată, pânză arsă, suport dizolvat etc ♦ Universul său pictural, colorat și vesel în cea mai mare parte, relevă o inventivitate necontenită și coerență asociate cu o toarte mare libertate a viziunii 311 Miro precizia detaliilor caracteristică începuturilor cedează loc semnelor „abstracte" bazate pe metamorfoza elementelor realității • La maturitatea artistică, în 1924-1925, Miro exploatează o „figurație" foarte personală (Carnavalul Arlechinului), apoi își abandonează pensula în voia unui limbaj automatic, cu traseu aleatoriu și vesel, cu factură non-finită (Siesta), pentru ca în final să lase viziunii suprarealiste doar onirismul formei (Personaj aruncând o piatră unei păsări) Transpune cu fantezie inventivă de forme și culori scene de interior olandeze sau portrete cunoscute din secolele trecute Portretele sale imaginare, construite în aplaturi ondulante, foarte sclipitoare, se detașează pe un fond divizat în aplaturi geometrice, și ele colorate, unde negrul își are întotdeauna locul (Portretul unei femei așezate) Aceste „personaje" care se ancorează în sol evoluează spre motive biomorfe libere într-un spațiu aerian vibrant (Pictură) • Războiul din Spania si cel de al doilea război mondial au o influență foarte diferită asupra operei sale Războiul civil îi inspiră monștri feminini patetici, urlându-și durerea (Cap de femeie) Negrul invadează tablourile, expresia este lirică și violentă, verva uneori feroce Conflictul din 1939-1945, care dublează ororile războiului îl incită să fugă mental din realitate și să se refugieze într-un vis mai prezent în titlul pânzelor decât în motive și execuție: figurile sunt triste și aiurite, factura brută stă alături de aplatul perfect într-o pânză unde artistul lasă să se vadă textura sau pe o hârtie cu fond „murdar" de pete sau de aureole negricioase (Scara evaziunii) în paralel, Miro evadează către Constelațiile cu motive aeriene, colorate și poetice care celebrează femeia, pasărea și noaptea înstelată, promisiune a vieții și a renașterii • Artistul se consacră apoi temelor sale preferate, femei, păsări și ceruri, pe care le tratează cu lejeritate și veselie (Personaje in noapte) Discul solar roșcat devine un motiv recurent Către 1953, compozițiile sunt mai sobre, figurile mai simple și arhaice, factura mai rustică (Pictură): această căutare îl face pe Miro în 1961, să-și îmbogățească viziunea cu preluări de ordin plastic din arta americană de format mare, monocromă (seria Albastru) • în ultimele sale opere, merge până la a „asasina pictura", pentru a-i relua termenii Lucrează uleiul ca pe acuarelă (PicturăIII), face crăpături în intermediarul alb, concepe materia pentru ea însăși (Femeie și pasăre, apoi Mai 1968) pictează pe hârtie șifonată (Femeie si pasăre), se exprimă în material textil (Femeie înconjurată de un zbor de pasăre noaptea) Merge până la arderea pânzei (Pânză arsă) Munca reînnoită fără încetare luptă în permanență contra obișnuinței vizuale și uzurii semnelor, pentru păstrarea dimensiunii onirice și poetice Interior olandez I 1928 Ulei pe pânză, 92 x 73 cm, New York, Museum of Modera Art Miro se inspiră din Cântărețul din lăută al lui H M Sorgh, mic maestru olandez din secolul a! XVII-lea, descoperit în timpul unei călătorii în Olanda din 1928 El nu interpretează și nu imită acest moment muzica! intimist a! operei de origine, dar transpune fiecare detaliu în vocabularul său fantastic și suprarealist: lăuta este clar identificabilă, ca și câinele și pisica în schimb, deschiderea către peisaj din tabloul lui Sorgh, la stânga, devine un ansamblu colorat unde se disting o ramură neagră și o formă ovală albă, simbolizând lumina, străpunsă de un cerc roșu, transcriere a draperiei grele Fața de masă albă devine o formă albă pe sol, auditoa-rea „piciorului" negru la dreapta în sunetul lăutei „surâzătoare" și al coloritului care vopsește, elementele ondulante și zvelte ale compoziției dansează 312 Albastru HI 1961 Ulei pe pânză 2,7(1 x 3,55 m Paris, Musee National d'Art Modeme, Centre Georges Pompidou (llinud voleu a! tripticului de mari dimensiuni, acest tablou este pictat după instalarea lui Miro în nou! atelier din Majorca Azurul luminos traversat de o coadă de cometă și de o stea neagră este fructul muncii sale epurate din anii 1950 și a cunoașterii expresionismului abstract, descoperit în timpul unei călătorii in Statele I uite ale Americii, în 1957 Opera sintetizează cu o economie remarcabilă mijloacele demersului lui Miro Temele dragi artistului, steaua, cometa, infinitul cerului, sunt prezente Tratarea plastică (aplatul negru simbolizând steaua, flitul roit al cometei roșiatice, lungul si suplul fuior al cozii) relevă varietatea facturii Universul insondabil, impregnat de spiritualitate, este redat prin aceste tonuri de albastru de neimitat, aplicate prin ușoare frecări vibrante OPERE CARACTERISTICE în cursul unei cariere lungi de 65 de ani Miro a pictat mii de pânze, guașe, desene, ceramici Nud în picioare, 1916, Saint Louis, A M Fermiera 1922-1923 New York, colecția doamnei Marcel Duchamp Pământ muncit 1923-1924, New York, Guggenheim Carnavalul Arlechinului 1924-1925, Buffalo, Albright-Knox A G Personaj aruncând o piatră unei păsări 1926 New York, MOMA Interior olandez 1 1928, New York MOMA Portretul unei femei așezate 1932 New York, colecție particulară Picturi, 1933 Barcelona, Fundația J Miro Personaje în fața naturii 1935, Philadelphia, M A Cap de femeie, 1938 Los Angeles, col Winston Scara evaziunii 1939, Chicago, colecție particulară Constelata, 1941, Chicago, A I Femeie și pasăre la răsărit 1946 Barcelona, Fundația J Miro Personaje în noapte, 1950, New York, colecție particulară Pictură, 1953, New York, Guggenheim Albastru III, 1961, Paris, M N A M Femeie și pasăre 1967, Paris Galeria Lelong Femeie, pasăre, stea 1978 Barcelona Fundația J Miro BIBLIOGRAFIE Miro, catal exp RMN, Paris, 1974: Miro catal exp , ed Maeght, 1968,1979 1984,1990: Miro, catal exp , ed du Centre Georges-Pompidou, Paris, 1992 si 1994: W Erben, Joan Miro, l'homme et son oeuvre, Taschen, Paris, 1998 313 Dubuffet Dubuffet urmărește o muncă solitară de înnoire, în concordanță cu căutările secolului XX Creează o operă polimorfii, organizată în cicluri, care evoluează de la cercetarea de texturi „brute" la împestrițări multicolore în Hourloupe și la colaje pictate pentru a atinge, in ciuda recursului permanent la figurativ, o artă aproape abstractă PARCURS BIOGRAFIC • jean Dubuffel (Le Havre, 1901-Paris, 1985), pictor și sculptor francez, aparține unei familii de negustori de vin în 1916, se înscrie la cursurile serale ale Scolii de Bele-Arte din Havre La Paris, în 1918, frecventează timp de sase luni Academia Julian apoi lucrează singur Se împrietenește cu A Masson, F Leger și [ Gris și pictează Lecția de botanică (1924 Paris, Fundația J Dubuffet, Perigny-sur-Yerres) Ezită între pictură, muzică și literatură Călătorește la Lausanne în Italia, lucrează în Argentina, reia comerțul familial la Havre, unde se însoară, voiajează la Paris, la Bercy în 1930 Revine la pictură în 1935 abordează sculptura în 1935, abandonează din nou penelul în 193” Se recăsătorește Optează definitiv pentru o carieră artistică în 1942 Prietenul său din copilărie G Limbour îl prezintă scriitorilor J Paulhan P Eluard P Seghers, F Ponge, pictorului J Fautrier • După o primă expoziție vijelioasă la Paris, în 1944 începe cel dintâi mare ciclu de opere ti in care face parte Cursă cu cicliști (1943, Paris, M A D ), pe care, pentru aspectul deliberat primar, o califică în 1945 ca „artă brută ' Seria de Paste superioare, expuse sub titlul de Mirabohis, Macadam et Cie prezintă printre altele Venus de trotuar (1916 Marsilia) Portretele sale, urnii frumoase decât cred ei", precum Pierre Matisse portret obscur (1947, Paris), scandalizează • în timpul șederilor în Saliara la El-Golea, între 191” si 1949, execută pânze colorate ca Arab ca palmier (1948) și o serie de Peisaje grotești • întors la Paris îl cunoaște pe A Breton: creează Compania de artă brută, a cărei primă expoziție va avea loc în 1949 Dubuffet realizează seria Corpurile damelor: Miss Păianjen (1950), Gymnosopbia (id Paris, M N A M ), apoi personajul Metafizyx (1950 id ) ca și Muzică în țări cu noroi (1950); utilizează materiale „vulgare" și insolite, atrage indignarea, între 1951 și 1955 Dubuffet abordează pe rând Mese peisagere Peisajele mentalului si Pietre filozofice, urmate de Locuri momentane, aluaturi bătute și Asamblaj de amprente Locuiește la New York îi întâlnește pe ’PoIlock, 'Duchamp Y Tanguy • în perioada 1953-1955 realizează vreo douăzeci de tablouri cu aripi de fluturi: Mici personaje si câine (1953 Paris M A D ) și Grădină sidefie (1955, id ) în Auvergne, în vara lui 1954, își ia vaca drept model Practică litografia, • începe seria Texturologiilor printre care Pitica solului (Te xturologie XVIII 1958) se interesează de tema bărbii: Barbă de lumină pentru orbi (1959 colecție particulară ) sau 1/ cules floarea bărbii? (id ), un poem ilustrat și desenat • Continuând să practice artă brută, pictează Messapământului (1960, Paris), amprentă de spiritualitate, și Strada lacomă (1961, colecție particulară) • între 1962-1974, artistul creează cu Hourloupe al doilea mare ciclu din cariera sa: Plimbă mingea (1964), Bancă de echit'octiri (1963 Paris, M A D ) Execută în aceeași viziune proiecte de arhitectură și sculpturi în materiale moderne (poliester, epoxy, tablă pictate ), începând din 1969 își construiește ateliere la Perigny-sur-Yerres și instalează în jur un mediu pictat, Closerie Falbala • Seriei Paracifre, însuflețite de dungi impulsive și frenetice, îi urmează cea a Mondenităților Locuri prescurtate I Iterior cu seria Teatre ale memoriei (1975-1979), Vacanță de Paște (1976 Paris Fundația J Dubuffet) Viziune țesătoare (id colecție particulară), Dubuffel se interesează de asamblaje • Acestea devin situri din ce în ce mai echivoce și nedeterminate între 1981-1982, artistul realizează 500 de mici picturi pe hârtie, regrupate sub numele de Psybo-sites, urmate de Sitari 314 aleatorii: Sil cu 5 personaje (1981, colecție particulară) și Ura! bălăbănit (1982, colecție particulară), • în 1983 abordează o formă de abstracție cu seria de Mire unde figura dispare în beneficiul unor trasee albastre și roșii: Mira G 131 (1983 Paris), Cursul lucrurilor (Mira G174 Bolero id ) Seria de Son locuri, realizată pe fond negru, urmărește același demers si încheie opera lui Dubuffet: Son-lociiri H 51 (1984 colecție particulară), Ideoplasmă AI7 (id ) Parcurs (1985 /rf ) Artist până la capăt, acest „deconstructor" scriitor și poet, devine detractorul virulent al culturii în Prospect pentru amatorii de orice fel (1946) în Memoriu pentru dezvoltarea lucrărilor mele cu începere din 1952 sau în Asfixianta cultură (1968-1969) Muzeul de Arte Decorative a beneficiat în 196“ de o importantă donație din partea artistului Neîncrezător în grupuri și școli, Dubuffet nu a avut urmași în artă, dar înnoirile sale au găsit rezonanță în opera multor artiști printre care A Tăpies, W de Kooning sau A Jorn DEMERS ȘI CARACTERISTICI PICTURALE Dubuffet pictează capete si portrete, peisaje de țară, din Sahara și din Paris, mai târziu figuri umane nediferențiate și conceptuale Lipește aripi de fluture, omagiază pământul și materia, inclusiv barba Lucrează cicluri de durată variabilă Se exprimă cu ajutorul formatelor mijlocii și mari în ulei pe pânză, îmbogățită uneori cu materii adăugate și incizate în tehnică mixtă în ulei pe placă de material plastic, pe Isorel pe vinii pe pânză în culori acrilice pe hârtie antoalată: folosește materiale comune, respectiv discreditate" ca gudron, pietriș etc Refuză orice referință la arta trecutului sau la aceea a contemporanilor săi Galeriile Drouin din Paris si P Matisse din New York îi recunosc imediat originalitatea • Dubuffet debutează după 1924 cu o operă picturală plasată între clasicism și avangardă Atacă arta occidentală pe care o consideră elitistă, vrând să picteze pentru toți, ceea ce îl angajează să-și regândească viziunea, tehnica și locurile comune: caută o expresie inedită • Din 1944 îsi reînnoiește vocabularul figurativ" revendicând arta brută" (1945-1962), eliberată de convențiile picturale Pictează subiecte ale vieții cotidiene sub o înfățișare luată spontan și neașteptată, câteodată feroce și distructivă, cu o candoare barbară amintind desenele de copii, exprimările alienaților brutalitatea din graffiti si mâzgălelile • După micile picturi sahariene din 1948 în tonuri violente Dubuffet accentuează expresia arhaică și înspăimântătoare a portretelor", „antipsihologice, antiindividualisle", și corpurile personajelor goale, modelate în carnea lor cu o pastă groasă, incizată cu trăsături rapide în aceste insule cu figură" și prin această stângăcie voită, cu tente grosiere și pământii, Dubuffet nu celebrează frumusețea sau urâțenia, ci materia lucrată care creează corpul din interior Artistul declară că un pictor amator poate fi mai dotat ca unul profesionist și că normele estetice impuse de galerii, muzee și critici sunt depășite Susține o construcție coerentă a artei • Utilizarea aripilor de fluture recompuse in imagini seducătoare constituie un fel de pauză poetică, tematică și plastică UN MARE MAESTRU ♦ Primele opere ale lui Dubuffet scandalizează critica și publicul: rarii initiati apreciază noutatea: pictorii Fautrier A Jorn scriitorii A Breton J Paulhan Ulterior, opera este mai bine receptată în special în Statele Unite ale Americii în timpul vieții artistului, în marile muzee au loc retrospective: la Paris (1960 1972-1973: 1981 1991) și la New York (1962,1972-1973) ♦ Dubuffet ignoră arta occidentală, tratând subiectul la fel ca materialul sau estetica Creează arta „mentalului" Pentru el „arta trebuie să se nască din material: inversează deci raționamentul artistic ♦ Reînnoiește vocabularul „figurativ" și plastica, impunând arta brută" anterioară culturii, lucrând pe cicluri și serii ca Hourloupe ♦ Utilizează materiale poetice și prozaice: aripi de fluture, păcură, asfalt, rugină, materiale uzate Amestecă mediumurile: lac si ulei 315 Dubuffet • Revine la arta brută; aceasta, spune el, trebuie „să se nască din material | ], să își tragă seva din scrisuri, din trasee instinctive Gestul esențial al pictorului este acela de a spoi Spiritualitatea trebuie să împrumute limbajul materialului' Artistul favorizează astfel „materialele discreditate", insolite și indigene ca motorină, pietriș, nisip, cărbune, cioburi de sticlă, rugină, în materie, zgârie, incizează, râcâie Produce treceri stranii și „texturologii" de soluri sau de ziduri în materiale care nu durează, utilizează gudronul, asfaltul, substanțe monocrome și dense, foarte apropiate de materia brută • în 1959, „bărbile" vii și ancestrale, compuse la rândul lor din materiale asamblate, îi absorb atenția; le dedică chiar un poem • Diversitatea creației sale de artă brută a dat naștere mai multor interpretări: trebuie să vedem în ele reprezentarea unei memorii și a unui inconștient arhaic, o amprentă a „stadiului sălbatic" după A Breton, sau mai curând expresia inedită și meditată a unui artist căruia îi place, după G Picon (1960), să fie „insurecțional, ilegal, scandalos"? Ea reprezintă o repunere în chestiune fundamentală a culturii, л Asfixiantei culturi (scrieri de Dubuffet) Artistul face să apară o realitate obiectivă despuiată de uzajele culturale precum acela al non-șdinței „artiștilor" bruți, acești inocenți inspirați și instinctiv , • Cu Paris-Circus și cu ciclul Hourloupe, care îl ocupă din 1962 în 1974, Dubuffet părăsește arta bruta și materialele sale pentru o reprezentare aparent mai apropiată de pictură Dacă figurația devine mai directă, prin locul oferit obiectelor cotidianului precum cafetiera, robinetul, bicicleta, ea se dezvoltă după un traseu sinuos, cel mai adesea negru, desenând niște piese de puzzle cu dungi multicolore, apoi tricolore pe fond alb, uneori negru Urmărește proliferarea formelor neregulate pe pânză în arhitecturi imaginare, în sculptură și media O aplică chiar unui spectacol Coucou bazar (19'1-19'5), care trebuie privit ca un „tablou animat" Ansamblul integrează uneori un personaj „anti natural ist" și celular • „Sistemului" din Hourloupe i se opun Teatrele memoriei (1975-19'9) locuri mentale și vizuale mai mult decât fizice și tactile, oferind opere recompuse din fragmente decupate din pânze vechi, după imaginea „amintirilor |care] izvorăsc talmes-balmes din teatrul gândirii noastre" Aceste fragmente se imbrică sau se juxtapun în mari formate, incluzând „peisaje", personaje și forate • Psiho-situri și Sitari aleatorii (1981-1982), ideograme ale unor personaje arhaice, văzute în picioare, ajung să hoinărească în suspans într-un sit nedeterminat, viu colorat: „Scopul meu nu este să figurez un obiect sau un sit, ci să figurez gândul, să îl fac simțit", declară artistul • Gât despre Mire (1983), „punct țintit" al privirii și element reflectat de oglindă, ele exclud personajele și orice motiv figurativ în beneficiul unui parcurs labirintic de linii abstracte cu grafism violent, albastre și roșii pe un fond în aplat, galben sau alb „Eliberate de orice obligație și de orice articulație reprezentativă, traseele își ies din minți, tonurile se exacerbează, puterile fără formă se sfâșie", scrie Michel Thevoz Xon-locurile (1984) reprezintă încă un pas spre această epură de limbaj: pe un fond negru, linii și curbe înlănțuite, cu dominanta albă, sunt înveselite de tușe roșii și albastre, pensulate cu vioiciune Opera și reflecțiile lui Dubuffet ilustrează acest drum către „punctul zero" al artei, „nimicul" imeditat, o înaintare unică în gândirea occidentală OPERE CARACTERISTICE Dubuffet a creat mii de compoziții divizate în serii și cicluri Venus de trotuar, 1946, Marsilia, Cantini Pierre Matisse portret obscur, 1947, Paris, M N A M Arab cu palmier, 1948, colecție particulară Miss Păianjen, 1950, colecție particulară Metafizyx, 1950, Paris, M N A M Muzică în țări cu noroi 1950, colecție particulară Grădină sidefie, 1955, Paris, M N A M Fizica solului (Texturologie XXIII), 1958, colecție particulară Messa pământului, 1960, Paris, M N A M Plimbă mingea, 1964, colecție particulară Vacanță de Paste, 1976, Paris, Fundația J Dubuffet Sit cu S personaje 1981, colecție particulară Mira G 131 1983, Paris, M N A M Non-locuri H51,1984, colecție particulară 316 Metafizyx 1950 Ulei pe pânză 116 x 89 cm Paris Mnsee National d'Art Moderne, Centre Georges Pompidou Mei vie, nici moarta, nici osoasă, nici carnală, această ființă arhaică pe jumătate om pe jumătate monstru ne face „să ne temem un pic și un pic să râdem "; așa trebuie să funcționeze, după Dubuffet, întreaga creație Scălâmh, puternic și frust, acest personaj „brut" este noduros, complex și locuit din interior de materia pământului pe care pictorul o substituie cărnii, oaselor, mușchilor Corpul său zgâriat, incizat, dar tot atât de suferind, amintește sălbăticia omenească' El inspiră indispoziția: „Este o indispoziție pe care o mențin de bună voie", declară pictorul Dubuffet face tabula rasa din noțiunea estetică de frumos: înfruntă realul în adevărul său brutal Plimbă mingea 1964 Ulei pe pânză, 89 x 116 cm colecție particulară Această operă aparține ciclului Uourloupe ț 1962-1974) care înseamnă întoarcerea la pictura în ulei, la o construcție aparent mai rațională, organizată ca un puzzle Asamblajul se compune din forme pictate în aplaturi neregulate, albastru, alb și roșu, și acoperite de dungi în diferite direcții; de același colorit, ele sunt înconjurate de negru și de roșu și imbricate pe un fond negru în acest labirint unde ochiul rătăcește, pictorul vrea să creeze un plan mental ireal și demențial și, pentru ceea ce înseamnă referințe și sugestii, sitari complet nedeterminate' BIBLIOGRAFIE Jean Dubuffet, catalogue des travaux ed J J Pauvert, Paris, 1964-1968 Weber, Geneva, 1972-1976 Minuit Paris 1979-1991, Fond J Dubuffet, Paris, începând din 1991; Dubuffet catal exp , RMN Paris, 1973; Dubuffet, catal exp ed du Centre Georges-Pompidou, Paris 1981; Michel Thevoz, Dubuffet, Skira Geneva 1986; J Dubuffet, les dix dernieres annees catal exp , RMN Paris, 1991: Dubuffet colectiv, Cercle d'art Paris 1996 317 Bacon Chipul rumen și frământat al lui Bacon, corpul și fețele modelelor reale și imaginare se pun la dispoziția artei sale torturate și frustă în căutarea „urmei lăsate de existența umană" Indiferența și solitudinea vieții cotidiene, banală și intimă, îi stimulează perceperea umanului pe care îl surprinde imobil sau în mișcare, în situațiile cele mai șocante și cărora le impune deformări plastice PARCURS BIOGRAFIC • Francis Bacon (Dublin 1909-Madrid, 1992), pictor britanic autodidact, fini astmatic al unui crescător de cai este educat de un preceptor Alungat de tatăl său se instalează la Londra în 1925, stă la Berlin, apoi la Paris între 1926-192“ unde descoperă arta lui *Picasso si filmul lui I Bunuel Realizează câteva acuarele Decorator și creator de mobilier, este, episodic, și pictor din 1929; își întrerupe activitatea picturală timp de zece ani • în 1944, distruge un mare număr de pânze din perioada anterioară, păstrând doar o duzină printre care o Răstignire, și decide să se dedice picturii: Trei studii de figuri la picioarele unei Răstigniri (1944, Londra), care înfățișează creaturi monstruoase, și Boul jupuit după •Rembrandt; Figură în peisaj (1945, id ) Gustul său pentru serii, având ca temă în special strigătul, se manifestă din 194-1 în Pictură (1946, New York MOMA) unde se referă la război și la Mussolini prezentat în chip de dictator, cu un rictus neliniștitor în numeroase capete printre care Cap 17 (1949, Londra), operă preliminară pentru Studiu după portretul papei Inocențiu alX-lea de Velâzquez (1953, Des Moines): interesul pentru serie se manifestă și în numeroasele nuduri ca Studiu de nud ghemuit (1952, Detroit LA ) sau Studiu pentru un portret de Van Gogh III (1957, Washington, Smithsonian Institution) • Bacon fixează de asemenea atitudinile vieții cotidiene (Două figuri în iarbă 1954, colecție particulară) ori figuri care compun multe portrete și capete: Studiu pentru un portret (1953 Hamburg K ) Expozițiile se succed: la Galeria Hanover din Londra în 1949, la New York in 1953 la Bienala de la Veneția în 1954, Ia Galeria Rive droite la Paris în 195“ la Documenta de laCassel, în 1959 etc • în anii 1960 reia temele recurente si le adâncește: Studiu după Inocențiu al X-lea (1962 Humlebaek [Danemarca], Louisiana M ), Răstignirea (1965 Miinchen) 1 doua pictură 1946" (1971 Koln l udwig C ) • Cu începere din 1965 se interesează de personaje în mișcare: Dzz/Mi Muyhridge Studiul corpului uman în mișcare Femeie golind un pahar de apă și copil paralitic mergând în patru labe (1965, Amsterdam S M ) • Portretul rămâne o constantă; îl pictează pe prietenul său G Dyer pe care îl întâlnește în 1964 și alături de care conviețuiește până la sinuciderea acestuia, în 1971: Portretul lui George Dyer vorbind (1966), G Dyer cu bicicleta (id Basel colecția Beyeler) Portretul lui G Dyer în oglindă (1968 Madrid, Fundația Thyssen-Bornemisza) Construiește în triptic Trei studii pentru un portret al Isabelei Rauslhorne (1968 Madrid Fundația Thyssen-Bornemisza) și Trei studii ale lui Lucian Freud (1969, colecție particulară) Urmărind tematica nudului sau a personajelor îmbrăcate, le modifică încadrarea în spațiu: Xud culcat cu o seringă hipodermică (1963 Elveția, colecție particulară), Trei personaje într-o cameră (1964, Paris M N A M ), Xud culcat (1969 Basel Galeria Beyeler), Trei studii de spate de bărbat (1970 Ziirich) 7'rez studii de personaje pe paturi (1972) • Nu încetează să fixeze impulsuri generatoare de deplasare, de mobilitate: Corpuri în mișcare (1976, colecție particulară), Personaj în mișcare (1978 1 os Angeles colecție particulară) Jet de apă (1979 colecție particulară; 1988 Londra Malborough I F A ), Figură în mișcare (1985, colecție particulară) • Din 1969 până la moartea sa din 1992, realizează autoportrete Le cităm pe cele din 1969 (colecție particulară), 1970 (colecție particulară), 1971 (Paris), Autoportret cu ochi rănit (1972, colecție particulară), pânze și mici triptice din 1973 I9“4 (colecție particulară) 1976 (Geneva, colecție particulară) si tripticul din 1985-1986 (Londra Maiiborough I F A ) Bacon influențează pictura italiană din anii 1950-1960 și noul tip de reprezentare 318 DEMERS ȘI CARACTERISTICI PICTURALE Bacon reia teme iconografice preexistente: Răstignirea, portretul papei Inocențiu al X-lea, Crucișătorul Potemkin Realizează numeroase nuduri în interior, portretele prietenilor și autoportrete Personajele sunt cel mai adesea izolate sau în doi, rareori în trei Reprezintă câțiva cimpanzei, un câine (1952-1953) tauri de coridă (1969) și rare peisaje (înainte de 1960) Tablourile sale se prezintă de sine stătătoare, în serii sau în triptice profane, de format mic pentru portrete, în plan apropiat sau de format mare Pictorul este încurajat de galeristul F Mayor, iar pictura îi este cumpărată de colecționari bogati ca M Sadler si, din 1946 de A Barr, pentru MOMA din Xew York Marlborough Gallery din Londra îl expune din 1957 până la moartea artistului Bacon este contemporan cu expresionismul și cu Arta minimală (Minimal Art) Cubismul lui ♦Picasso, postcubismul sculptorului II Moore, apoi fotografia, în mod special descompunerea mișcării la F Muybridge radiografiile, suprarealismtd cinematografic al lui Buintel si lectura cărților de medicină vin să completeze sursele sale de inspirație ♦ Primele sale opere atestă influența cubistă și postcubistă în despuierea de orice element anecdotic și emoțional (Răstignirea): „Vreau, afirmă el, ca imaginea mea să fie foarte ordonată" Suprarealismtd și dimensiunea gestului automatic răspund unei a doua exigențe a pictorului ♦ între 1945-1950 Bacon lucrează având ca punct de plecare opere cunoscute tle *Griinewal(l, Rembrandt *Velâzquez, *van Gogii sau Picasso Pentru început, caută în reprezentările pictate, fotografiate sau filmate ale altora traseele existenței umane înainte de a risca să le capteze pe propriul chip ori pe cel al prietenilor ♦ Stilul său singular și obsesia de a reprezenta figura umană se afirmă de la debutul anilor 1950 Personajele sale, fizic torturate de pictură, sunt prizonierele urii sau durerii lor fizice pe care ajung uneori să o urle în gura mare (Cap 17 Trei studii de figuri la picioarele unei Răstigniri) Accentuează această senzație de claustrare prin „colivii" care „închid modelul pentru a-l surprinde mai bine", explică el (Studiu de nud ghemuit, seria Papa) ♦ în anii 1960, poziția sa de observator neutru și obiectiv se accentuează Capacitatea sa de a șterge orice context sentimental" este favorizată de cadrajele care îl plasează pe pictor și pe spectator nu în câmpul tabloului, ci aiurea, mai sus sau mai jos ♦ Demersul său care se focalizează pe figură se întâlnește cu acela al unei întregi generalii de artiști în căutarea unei expresii violente și fără milă Bacon este preocupat de posturile obișnuite ale persoanelor comune sau ale marginalilor (drogați, homosexuali etc ) „Pentru mine, adevărata problemă este cu adevărat aceea de a instala o capcană prin mijlocirea căreia să pot să sesizez un fapt aflat la apogeul trăirii", afirmă artistul, interesat să arate criza realității și dramaticul cotidianului Bacon exhibă corpurile personajelor, supunându-le după meandrele UN MARE MAESTRU ♦ Succesul lui Bacon a fost din ce în ce mai mare începând din 1950 si a alimentat numeroase întrebări asupra semnificației creației sale ♦ Ostil abstracțiunii, pe care o consideră decorativă, el vrea să sesizeze viața și realitatea într-o reprezentare departe de tradiție ♦ Este interesat de reprezentarea posturilor, adevărate sau imaginare: pictează subiecte intime si brutale, șocante uneori, personaje răsucite, vomitând, defecând Cu gura deschisă strigând adevărul fată de o imagine socială deghizată, ele sunt caracteristice lui Bacon (Papa Inocențiu al X-lea) ♦ Artistul utilizează cadraje neobișnuite, fotografice sau cinematografice, supraînăltate sau plonjante Trasează pe pânză liniile perspectivei care devin colivia personajului pictat Inventează portretul în triptic ♦ Pânzele pictate direct fără desen prealabil nu suportă nici o modificare sau reluări Dacă acestea se produc, fac parte integrantă din operă ♦ Pictorul oferă o interpretare plastică inedită a figurii umane; corpurile sunt trunchiate, agresate, amputate, supuse unei torsiuni de nesuportat: chipurile sunt desfigurate, torturate si în parte șterse Stilul este brutal și supărător, culoarea vie și acidă, favorizând tentele de roz-luminos până la violet, de la oranj la roșu Pensulatia este suplă și cursivă, materia mată, împăstarea grăunțoasă ♦ Opera lui Bacon deranjează: ea te alungă sau îti pune întrebări 319 Bacon torturate de imaginarul său la tot felul de contorsiuni, uneori împinse până la limita dezmembrării sau dezagregării; sesizează aceste corpuri în poziții banale sau intime: așezate, culcate, defecând sau făcând dragoste (Două personaje în iarbă) Gura căscată ocupă un Ioc primordial Este crudă la Mussolinl, scoate un urlet la mama inspirată din Masacrul inocenților al lui *Poussin și agonizantă la doica strigând în Crucișătorul Potemkin de S M Eisenstein Aceste atitudini primare îi inspiră asociații fizice între om și animal, câine sau cimpanzeu • Spațiul în care Bacon își situează personajele este și el banal (o cameră, un pal, o sală de baie) sau nedeterminat și vid Această asociere între figură și mediul său mărește ambiguitatea și inconfortul Liniștea răsună din orice parte, în expresia figurilor în abisul care desparte personajele tripticelor: între ele nu există comunicare • Cu pensula, brutalizează portretele prietenilor și autoportretele, pictate din memorie ori după un document Materia picturală mănâncă" obrazul sau îl strică parțial ca și cum ar distruge fața pentru a sesiza inversul ei, pentru a penetra interiorul ființei gânditoare, păstrându-i realitatea fizică Creează acorduri pregnante între colorit și expresia chipurilor lui Georges Dyer, Isabela Rawstltome, Lucian Freud, Henrietta Moraes Michel Leiris și în autoportrete • Utilizează expresionismul în scopuri personale: deformarea opresivă și brutală a fizionomiei sesizată în trăirile clipei, de la dragoste la moarte: construirea unui personaj care invadează primul plan; pensulație violentă lăsând împăstări viguroase și aspre Arta minimală se regăsește din 1962 în marile lui aplaturi colorate, în armonie cu subiectele • Către 1965, este preocupat de mișcarea corpurilor, deformate, ciopârțite, mai mult decât de corpul în mișcare (DupăMuybridge Studiu de corp uman în mișcare [ ]) • Cu începere din 1970, introduce un spațiu în jurul personajelor, creând vaste triptice care trebuie privite nu tablou de tablou, ci simultan pentru a percepe, de la un panou la altul, diferențele care fac palpabilă veridicitatea personajelor, văzute în întregime, bust sau în planuri mai apropiate, cu obrazul uneori secționat în tablourile unice, divizează câteodată fondul în trei părți și dublează imaginea printr-o oglindă între coloritul solului și cel al peretelui, drept sau curb, contrastul se adâncește Culoarea, mai bine stăpânită, se situează într-o gamă de rozuri și de oranjuri, dar și în tente reci, de albastru-gri și de bej OPERE CARACTERISTICE Bacon a creat în jur de 600 de picturi Trei studii de figuri la picioarele unei Răstigniri, 1944, Londra T G Cap VI, 1949, Londra, The Arts Council of Great Britain Studiu după portretul papei Inocențiu al X-lea de Velăzquez 1953 Des Moines Art Center [lowa] Două figuri în iarbă, 1954 colecție particulară Trei personaje într-o cameră, 1964 Paris, M N A M Răstignirea, 1965 Munctien, S M K Portretul lui George Dyer vorbind, 1966, colecție particulară Trei studii pentru un portretai Isabelei Rawsthorne, 1968 Madrid, Fundația Thyssen-Bornemisza Trei studii ale lui Lucian Freud, 1969, colecție particulară Autoportret 1969, colecție particulară A doua „Pictură 1946", 1971, Koln, Ludwig Collection Autoportret, 1971, Paris, M N A M Trei studii de personaje pe paturi 1972 colecție particulară Corpuri în mișcare, 1976, colecție particulară Trei studii pentru un autoportret 1972 1973 si 1979 colecție particulară Figură în mișcare, 1985, colecție particulară BIBLIOGRAFIE G Deleuze Francis Bacon, logique de la sensation la Differance, 2 voi , Paris, 1981: Michel Leiris, Francis Bacon Albin Michel, Paris, 1987; Bacon-Freud, catal exp , ed Maeght Saint-Paul-de-Vence, 1995: D Sylvester Entretiens avec Francis Bacon Skira, Geneva, 1976 și 1996; Bacon catal exp Ed du Centre Georges-Pompidou, Paris, 1996 320 Trei personaje într-o cameră (panoul central) 1964 Ulei pe pânză, fiecare panou: 1,98 x 1,47 ni, Paris, Musee National d’Art Modeme, Centre Georges Pompidou Utilizând o viziune „panoramică" Bacon arată trei personaje poale în aceeași cameră: fiecare se dedică unei ocupații banale și cotidiene în cea mai mare indiferentă fată de vecin Figurile se situează într-un spațiu văzut de sus în raport cu privirea pictorului și a spectatorului parcă pentru a accentua această izolare Neutralitatea afectivă și fizică este întărită de această cameră goală de culoare bej Nudurtie deformate, devenite „corpuri fără organe" (G Deleuze, 1981), dau la iveală o plastică clocotitoare, unde Bacon își dezvoltă propriile modalități de figurare Corpurile se opun sobrietății mediului lor înconjurător atât formal, cât și cromatic Autoportret 1971 Ulei pe pânză, 35,5 x 30,5 cm, Paris Musee National d'Art Modeme Centre Georges Pompidou Violența gestului care a ghidat pensula a dezosat maxilarul, a deformat gura și a tumefiat obrazul „De departe este capul lui Bacon secționat, spălat, redus la o mască, măturat, acoperit de cercuri, de elipse, de pastile, rănit de pustiile și virgule Fiecare trăsătură a chipului este o iluzie suplimentară care rine să se adauge precedentelor Un simulacru, un accident sau chiar o minusculă catastrofă / / ea nu mai este aici decât fantoma eliberată de propria umbră A capta misterul aparenței în misterul facturii, acesta este suspinul lui Bacon" (Ph Muray 1982 Cadavre în tripitc) 321 Pollock Promotor al expresionismului abstract și in mod special al action painting sau pictura gestuală Pollock pictează ceea ce este: un artist in ascultarea inconștientului său și ros de alcool Dezvoltă o tehnică revoluționară dripping, acoperind pânzele cu pete și culori întrețesute, întrepătrunse, sumbre sau colorate PARCURS BIOGRAFIC • Pictorul american Jâckson Pollock (Cody Wyoming 1912-Springs Long Island 1956) este al cincilea Gu al unei familii sărace care se deplasează în California și Arizona în ritmul numeroaselor eșecuri profesionale a tatălui După o școlaritate dificilă la Riverside lângă l os Angeles (1924-1928), studiază aria la Manual Ari School (1928-1930) din l os Angeles; aici îl întâlnește pe viitorul expresionist abstract P Guston • în 1930, Pollock pleacă la New York la fratele său Charles, student la pictură, căruia îi datorează inițierea Se înscrie la Art Students l eague la cursurile lui H Benton conducătorul scolii regionaliste îi întâlnește pe moraliștii mexicani J C Orozco D Rivera și D A Siqueiros călătorește în țară în aceeași epocă se interesează de pictura europeană în 1935, Federal An Project îi comandă mari compoziții murale în cadrul programului Roosevelt de ajutor financiar pentru artiști în 1936 Siqueiros îl imită să participe la aterierul lui experimental să picteze cu atomizorul și aerograful să folosească culori și pigmenți sintetici industriali în timpul crizei economice, cunoaște mizeria, alcoolismul, urmează cure de dezintoxicare și începe ședințe de psihanaliză jungiană • Primele sale opere, în anii 1930, atestă cultura sa artistică: Femeie ( 1939-1933, New York, colecția I Krasner Pollock), Spre rest (1934-1938 Washington) Flacără (193" New York MOMA) Cerc (1938-1991 id ) Naștere (id Londra T G ) îmbogățirea prin asimilarea stilului muralist mexican este sensibilă în Bărbat gol cu cutit (id) • în 1991, prin intermediul pictoriței Lee Krasner pe care o cunoaște din 1936 si cu care se va căsători în 1945, Pollock îl întâlnește pe ll lloffmann și pe viitorii conducători ai expresionismului abstract: R Moihcrwcll A Gorky, R Matta Toți conlucrează alături de artiștii europeni fugiți din calea războiului, printre care *Mird suprarealiștii *Emst, A Mason, poetul A Breton, apoi neoplasticistul *Mondrian Pentru a-i apăra, Peggy Guggenlieim fondează în 1992 Art of Tins Century în același timp muzeu și galerie cu vânzare Fa îl invită pe Pollock să expună, semnează un contract cu el și, în paralel, îi comandă o pictură murală Mural, pentru reședința sa din New York (1943, New York, iowa L'niversity) Această efervescență artistică îi inspiră lui Pollock Figură stenografică (1942 New York ) Lupoaica (1943, id ) Femeia Lună taie cercul (1943 Paris M N A M ) Păzitorii secretului (1943 San Francisco) Gotic (1944 New York ) Albastru inconștient (1996) Ultima operă „clasică" a artistului înainte de trecerea lui la expresionismul abstract se intitulează Ochi în cap (1946 Veneția) • în 194" Pollock realizează primele picturi drippings și participă la ultima expoziție de la Art of This Century; semnează un contract cu galeria B Parsons De acum înainte pictura sa gestuală va ti calificată de criticul american H Rosenberg ca action painting Pollock produce Alchimie (1997, Veneția, colecția Peggy Guggenheim) Catedrală (id Dallas) Timp de rară: numărul 9 A (1948 Londra T G ), Arabesc: numărul L3A (id New , Alb și negru (1948 Paris) Tigru: numărul 3 (1949 Washington) Participă la Bienala de la Veneția din 1998, • în 1950, se află la apogeul artei sale: Câmp de lavandă: numărul 1 (Washington), de toamnă: numărul 30 (New York) Compoziție (l ugano) (im: numărul 31 (id) pânză • considerată drept capodopera sa I nele dintre tablouri sunt expuse în Muzeul Correr din Veneția Se asociază cu grupul „irascibililor" expresioniști abstract!: A Gottlieb, llofimann, W De Kooning Ad Reinhardt M Rothko • Cu începere din 1951 revine la o figurație în alb și negru, purtând amprenta lui Picasso: icorn numărul25 (1951 New York, MOMA), Numărul 7 (1952 New York) Portret și vis (1953 Dallas M l \) Mai puțin lizibilă imediat este Convergentă (id Buffalo, Albright-Knox, A G ) Pollock nu renunță nici la dripping în Poluri Albastre: numărul2 (1952 Canberra) Le expune 322 In ultimul său galerisl S Janis Pictează ultimul sa capodoperă: (1953, Paris), printre operele cele mai novatoare, ca si Lumină albă (1954 New York, MOMA) Alcoolic cronic Pollock moare într-un accident de mașină la vârsta de patruzeci și patru de ani Este la originea împrospătării artistice postbelice de peste Oceanul Atlantic care se propagă în a doua generație de artiști expresioniști abstracți (J Mitchell 11 Frankenhaler) și abstracți (S Francis, J P Riopelle) Artiștii europeni abstracți ca P Soulages O Debre, A Satira sunt sensibili la opera lui DEMERS ȘI CARACTERISTICI PICTURALE Pollock oferă o reprezentare a lui însuși, bazată pe inconștient Lucrează în ulei pe suporturi precum pânza, Isorel sau placaj, de formate mici, medii, câteodată mari și foarte mari P Gtiggenheim este primul său comanditar și mecena M O M A primul muzeu care îi cumpăra o pânză (Lupoaica) în 1944 în copilărie, trăiește în preajma artei indiene, a pictorilor pe nisip, apoi la New York în atmosfera moraliștilor mexicani Prin Cahiers d’art descoperă arta lui Picasso și pe *Mir6 înainte chiar de a-i întâlni Suprarealismul îl interesează Participă ia mișcarea expresioniștilor abstracți • Primele sale opere, sub îndrumarea lui Т Н Benlon, pictor ostil imitației avangardei europene si cu respect pentru Renașterea italiană, atestă cunoașterea artei indiene, mexicane și europene și mai ales capacitatea de asimilare a lui Pollock (Spre vest) • I a începutul anilor 1940, expresia sa capătă un timbru personal și se sprijină pe o sinteză estetică De la Picasso reține noua linie grafică curbilinie (Figură stenogra/îcă); la Miro apreciază motivul liber biomorfic"; de la suprarealiști reia scriitura automată si rolul inconștientului asociate demersului analitic personal (Femeia Lună taie cercul Păzitorii secretului) Interesul pentru pictura murală si mesajul ei îl îndeamnă să abandoneze tabloul de șevalet Asociază acumulările artistice, influențele amerindiene și simbolismul mitic și totemic al lui Jung Concepția sa grafică și recursul la o simbolică figurativă relevă sensibilitatea picturală, elocvența, forța și densitatea materiei pe care o pune în operă • în 1944, a rezolvat problema raportului figură-fond si căutarea a ceea ce numește nou obiectivitatea" cu scopul de a voala imaginea" pe care o deconstruiește (Gotic) Se îndepărtează de abordarea suprarealistă a imaginii și se apropie de Masson în ale cărui lucrări suni traduse pulsațiile non imagistice ale inconștientului Ferm inamic a! decorativului, creează în 1945—1946 opere mai angulare, semi-figurative (Albastru inconștient) UN MARE MAESTRU ♦ încurajat foarte devreme de P Guggenheim Pollock devine celebru din anii 1950 grație fotografiilor și filmului lui H Namuth care îl arată lucrând în atelier, precum și datorită scrierilor critice ale lui H Rosenberg și C Greenberg Este cunoscut prin intermediul retrospectivelor de la MOMA din 1956 și 1957, urmate regulat de altele de la sfârșitul anilor 1970 până azi: New York, Paris Houston și Londra ♦ Pollock creează pictura gestuală numită action painting, unde raporturile tradiționale ale artistului cu pictura sunt abolite în opera sa, abstracțiunea este despovărată de subiect și de obiect: picturile dripping poartă adesea titlul Număr, uneori precedat de numele culorilor proiectate pe pânză, sau un alt titlu definitoriu ♦ Pollock utilizează materiale noi: culoarea metalizată sau de caroserie, câteodată un suport pe bază de fibre de lemn ♦ Duce dripping-u\ inventat de Ernst la gradul de incandescentă: proiectează pe o pânză așezată pe jos stropi de culoare fluidă care se scurg prin fundul străpuns de mici găurele al unui vas îl îmbogățește cu scurgeri fine de culoare obținute cu ajutorul unui băț înmuiat într-un recipient ♦ Inventează allover plasând la același nivel toate punctele pânzei Rezultatul plastic formează o înlănțuire de picături orientate, rectilinii și suple și de mici pete de mărime variată 323 Pollock • Către 194" după un du-te-vino între figurație si abstracție, Pollock se lansează într-un demers care va fi calificat de criticul C Greenberg ca ,л//огег" (umplerea suprafeței): această radicalizare a abstracției avansează imposibilitatea de decompoziție a operei după criteriile fondului și formei, dispariția motivului, punerea la același nivel a tuturor elementelor, anularea fiecărei tușe de culoare de către cea care o urmează (Ochi în cap) Pollock devine maestrul expresionismului abstract, al actionpainting (Catedrala) Abandonează tabloul de șevalet pentru pânze imense, renunță la tehnicile tradiționale în beneficiul dripping-uhii Face înconjurul pânzei așezată pe jos; merge peste ea intră în ea își privește deci lucrul de sus; funcția artistului este aceea a unui demiurg, ea dezlănțuie acțiunea și o stăpânește" (C Argan, 1950) Se deplaseză lateral în pictură" și afirmă că ceea ce trebuia să se întâmple pe pânză nu este o imagine ci un fapt, o acțiune" Rapiditatea de execuție domină materia, subiectul operei este rezultatul corpului, traseul gestual se substituie culorii, linia este în întregime transparentă [ ], nu structurează" ci creează „spațiul optic" (M Fried 1965) Negrul, albul și griul-albastru culorile lacurilor și de aluminiu sunt utilizate preponderent Artistul duce o luptă consecventă pentru a ajunge la un echilibru între creația controlată și cea spontană; pe prima o folosește la traseul negru al vrejurilor și o numește „imagine inițială"; cealaltă, liberă și izvorând din inconștient, produce un labirint complex de stropi și de picături mai mult sau mai puțin colorate în mai multe etape, până la saturația vizuală (Arabesc: Mimând 13 A) Pollock va fi pentru pictură asemeni unui interpret de jazz în maniera lui Charlie Parker sau John Coltrane care „reinterpretează de mai multe ori «deasupra» propriilor înregistrări" (J L Chalumeau, 1997) • în 1950 este pe deplin stăpân pe arta sa: spațiul pânzei pare imens, gradațiile de colorit sunt ușoare, delicatețea grafismului extremă Pânzelor uneori complet acoperite de pictură și de straturi suprapuse în exces (Tigru: numărul3) le substiuie un grafism aerian, o materie fluidă și lejeră care lasă să apară fondul pânzei de ton neutru, creând, pentru a relua termenii lui C Greenberg din 1950 în legătură cu Unu și Ritmul toamnei, o surprinzătoare „adâncime plată ( ), o a treia dimensiune strict picturală, strict optică" A ajuns, cu furie, să ascundă imaginea, figura într-o țesăturii fragilă și încurcată unde ochiul încearcă să descifreze meandrele • La acest grad de perfecțiune, care constituie un nivel excepțional, dar la un grad tot atât de mare de oboseală, slăbit de alcool și de inconfortul fizic Pollock se întoarce în 1951 la figura lizibilă, la Picturile negre (urme negre pe fond alb) executate cu pensula (Numărul 7), asemănătoare creațiilor lui Picasso Pânzele neprepațațe sug însetate pigmentul dând naștere unei game subtile, de la negrul-antracit la gri pal Pictează și în culori (Portret și un vis) revine cu intermitență la dripping (Poluri albastre) • în creația ultimilor ani, vizual abstractă, dar sugestivă prin titluri, Pollock folosește un polonic de patiser care proiectează jeturi groase de culoare Factura sa variază de la obținerea unei suprafețe pufoase (Umbra) la linii și pete înlănțuite (Lumina albă) Compoziție ► 1950 Ulei și lac pe pânză, 55,8 x 56,5 cm Lugano Elveția, colecția Thyssen-Bornemisza Dimensiunea acestui dripping, unu! dintre cele mai realizate ale artistului, nu schimbă cu nimic monumentalitatea sa plastică Pollock rezumă astfel tehnica în 1947: Pictura mea nu provine din pictura de șevalet înainte de a începe întind oarecum pânza Prefer să pun pânza direct pe perete sau pe jos Am nevoie de rezistenta unei suprafețe dure Pe jos mă simt în largul meu Mă simt mai aproape de pictură, participând la ea mai mult în măsura în care pot să merg de jur împrejur, să lucrez pe fiecare din cele patru laturi și să fiu literalmente în pictură Este similară metodei pictorilor pe nisip ai indienilor din rest, încă stau deoparte de uneltele tradiționale, ca șevaletul, paleta, pensulele etc Prefer bete, mistrie, cuțitele, sticla spartă sau alte materiale integre " 324 h OPERE CARACTERISTICE Pollock a pictat 320 de pânze, dintre care 32 în 1950, la apogeul artei sale Spre vest 1934—1938, Washington, Smithsonian Institution Figură stenografică 1942, New York, MOMA Păzitorii secretului 1943, San Francisco, MOMA Gotic, 1944, New York, MOMA Albastru inconștient 1946, colecție particulară Ochi în cap, 1946, Veneția, colecția P Guggenheim Catedrală, 1947, Oallas, M F A Arabesc: numărul 13 A 1947, New Haven, Yale University, A G Negru și alb, 1948, Paris, M N A M Tigru: numărul 3,1949, Washington, Smithsonian Institution Compoziție 1950, Lugano (Elveția), colecția Thyssen-Bornemisza Câmp de lavandă: numărul 1 1950, Washington N G Ritm de toamnă: numărul 30 1950, New York MOMA Unu: numărul 31,1950, New York, MOMA Numărul 7,1952 New York, colecția L Krasner Pollock Poluri albastre, 1952 Canberra, Australia N G Portret și un vis, 1953, Oallas, M F A Adâncul, 1953, Paris, M N A M BIBLIOGRAFIE F V O’Connor, E V Thaw, Jackson Pollock A Catalogue Raisonne of Paintings New Haven Yale University Press 1978; TAtelier de Jackson Pollock - photographiâ par Hans Namuth - Macula Paris, 1978; Jackson Pollock catal exp , ed du Musee d'Art Moderne de la viile de Paris 1979; Jackson Pollock catal exp , ed du Centre Georges-Pompidou, Paris, 1982; Pollock, catal exp , Houston, 1996 325 Warhol Dandy și provocator, Warhol, regele ambițios al pop art-ului american, ia în stăpânire figuri emblematice ale societății de consum, punând la același nivel o cutie de conserve și un star Tratarea în aplaturi acrilice sau în serigrafie și copierea repetitivă contribuie la noutatea tehnică și plastică a artei sale PARCURS BIOGRAFIC • Andrew Wârhola, numit Andy Warhol (Pittsburg, 1928-New York, 198") pictor american, este născut din părinți de origine slovacă Studiază concepția grafică la Carnegie Institute of Technology din Pittsburg Cu diploma în buzunar, pleacă la New York în 1949 și devine ttn desenator publicitar celebru, în special cu proiectul pentru „Pantoful Zsa Zsa Gabor” (1956 New York, colecția S Frankfort) în același timp visează să devină un „mare" artist • în 1959 expoziția Șaisprezece americani" de la MOMA regrupează lucrările lui R Rauschenberg și J Johns sub denumirea de „pop art" Warhol aderă curând la acest demers: Dr Scboll (1960, New York MOMA) Coca-Cola шаге (id colecție particulară), Sticla de parfum (Flacon de parfum 1961, New York, R Miilor Gallery), Superman (id, Paris, colecția Sachs) Descoperă utilizarea benzii desenate de către R Lichtenstein și o însușește: Superman (cca 1961, Paris) • 1962 marchează o schimbare pentru Warhol prin introducerea serigrafiei: Campbell’s Soup Cans (Cutii de supă Campbell's 1961-1962 Washington N G ) și Big Campbell’s Soup Can, 19 cents (Cutie mare de supă Campbell's, 19 cenți 1962, Houston, Menii Colleclion) cunosc un succes imediat Compune primele serii: 200 Doliu rs Bills (200 hârtii de 1 dolar 200 Campbell's Soup Cans (id ) Green Coca-ColaBottles (Sticle verzi de Coca-Cola, 1962, New York, Whitney Museum) și semnează 129 morți in Jet (Accident aviatic) (196 5 Koln), Imortalizează staruri: Marilyn Diptycb (Diptic cu Marilyn 1962, Londra), Liz Taylor (196 5 colecție particulară) Triplu Elris (1964, Richmond [Virginia], M F A ) și se interesează de Gioconda (Mona Lisa 196,5, New York Blum flelman Gallery) în 196 5, toarnă primul film în propria Factory, model important al culturii din New York, unde face cunoscut grupul rock Velvet L'nderground • Către 1964 artistul sistematizează utilizarea pe pânză a serigrafiei produse în serie și o aplică imaginilor de staruri: Marilyn (1964, New York MOMA), SoităJackie (id New York) înfățișând-o pe Jackie Kennedy ca soție surâzătoare apoi văduvă, Elris (1965 Toronto, Ari Gallery of Ontario) Este preocupat de Flori (Flowers, id New York, colecție particulară), de Tapet cu motivul unei raci (Cow Wallpaper 1966, New York, colecția I Castelli) și mereu de produsele alimentare: Яг/7/o Box (Cutie de Brillo, 1964, New York The Andy Warhol Fondation for Visual Arts) Colored Campbell’sSoup Cans (1965, Waltham | Mass ]) Abordează realitățile cele mai crude: seria de Scaune electrice (Electric Cbair 1964-1968) Fără a renunța la activitatea plastică, bărbatul din Autoportret (Self-Por-trait 1967, colecție particulară) este interesat de cinema (Kiss): îndrăznelile sale de turnare marchează avangarda cinematografică • în 1968 este victima unui atentat, ceea ce îi inspirăSkidl (Craniu, 1976 New York Fondation A Warhol) Se consacră comenzilor pentru jet set: Ladies and Gentleman (19'5 Fond A Warhol) Introduce în portrete 326 urme de pensulă: Чао (1972 Londra, colecția SaMchi): Julia Warbo! -mama sa (1974, Xew York Fond A Warhol) Practică experimente (Oxidation Painting [Pictură de oxidatie] 1982, Ziirich); Josepb Beuys 1980, Berlin, colecția F Marx), pictează câteva serii ca DoliarSign (1982 Xew York Galeria 1 Castelli) în 1984 compuneRorschach (id ) în 1986 Campbeil's Xoodtes Soup (Supa cu paste Campbeil's Salzburg), 60 Lași Suppers (60 de Cine de taină, id Xew York) și Camouflage Seif-Port ral it (Autoportret cu camuflaj, id Xevv York) Pictor, ilustrator, cineast, scriitor Warhol este un star mediatic Este simbolul iutilor 1960-1980 Lasă numeroase scrieri dintre care Filozofia mea de ia 4 ia ii si ricerersa TbeAndy II ărhol diaries POPism: tbe Warboi '60s DEMERS ȘI CARACTERISTICI PICTURALE Warhol ia în stăpânire imageria contemporană: pantofi, benzi desenate Mai târziu descrie societatea americană în toate aspectele ei: bunuri de consum (cutii de conserve), finanțe (dolari), slar-system (Elvis Presley Marilyn Monroe, Liz Taylor) politică (J F Kennedy Мао Xixon) sport, fapt divers (accident aviatic, accident de mașină, revoltă rasială, suicid, evadări), plecând de la fotografiile de actualitate Otrăvirea alimentară și bomba atomică apar în contrast cu lipsa de griji a vieții câmpenești a fiorilor si vacilor sale Artistul preferă serigrafia și acrilicul pe pânză înainte de Warhol R Lichtenstein J Johns R Rauschenberg J Rosen-quist, T Wesselmann și C Oldenburg și-au extras subiectele din publicitate și banda desenată Bancnota pictată este utilizată în secolul al XlX-lea de artiștii americani W M Ilarnett și J Baberle; benzile repetitive fac trimitere la Ad Reinhardt fundalurile vibrate la M Rothko craniile la vanitățile" secolului al XVII-lea Warhol parodiază expresionismul abstract Se inspiră din textele psihologice ale psihiatrului si neurologului 11 Roschach • în anii 1950 Warhol este preocupat de întoarcerea la figurativ în plină dominație a expresionismului abstract în creațiile sale publicitare, utilizează o tehnică de decalcomanie pe sugativă Ironizează cu umor obiectele de consum, le acoperă cu aur și argint ( Pantoful Zsa Zsa Gabor'j le tratează uneori în manieră expresionistă (Flacon de parfum) • Ulterior Warhol își însușește valorile pop arZ-ului și recurge la banda desenată (Superman) Dar pentru a deveni un pictor celebru, declară el, am decis să iau alte direcții în care voi fi primul" La fel în 1962 preia imaginile obiectelor de consum cotidiene, le mărește cu epidiascopul aducându-le la formate neobișnuite, și le proiectează pe pânză: dolar Coca-Cola, cutia de supă Campbeil's Serigrafiile sunt mecanice și impersonale fără adâncime, aplaturile de culoare vii si ireale • l nicitălii motivului îi succed compoziții seriale Duplicatele aceluiași motiv colorat sau alb si negru, văzut în interior sau reprezentat în manieră parcelară, repetată, satură privirea și neutralizează sau mărește, după caz UN MARE ♦ Warhol este celebru atât pentru realizările sale cât și pentru accesoriul jet set 0 retrospectivă îi este consacrată în 1990 la New York și Paris ♦ Artistul se îndepărtează de expresionismul abstract si de minimalism în numele pop art-ului ♦ Ridică obiectul" de consum de masă la rangul operelor de artă ♦ Utilizează tehnici novatoare, decalcomania si „tamponajul" epidiascopul șablonul si mai ales serigrafia pe pânză Experimentează efecte plastice inedite provocate de urină pe aramă, de un negativ umidificat ♦ Warhol basculează obiectul figurativ în domeniul abstract 327 Warhol emoția Maniera de redare alternează perfecțiunea «platului și hazardul (Diptic cu Marilyn) Perceperea oscilează între figurație și abstracție (100 cutii) Folosind șabloane diverse, Warhol introduce diversitatea în motivele repetitive (Sticle verzi de Coca-Cola) • Elaborează o strategie" a imaginii, ocupându-se de puterea ei și de rolul promoțional Nu se mai interesează de realitatea obiectivă", cum o fac Pollock și Bacon, ci focalizează conduita ei dinamică" Imaginile sale sunt evenimențiale, respectiv rapide, multiple, puternice, apoi „depășite" • Către 1964 aplică sistematic procedeul serigrafiei în seriile cu staruri, personaje politice, fapte diverse • La mijlocul anilor 1970, îmbogățește portretele cu urme de acrilic așternut cu pensula în zigzaguri rapide și ample sau lucrează „cu degetul" (Мао Julia Warhol): artizanul serigrafiei se transformă în artist „tradițional" (Gioconda) • De la sfârșitul anilor 1970 artistul revine la serigrafia „pură" pe pânză Experimentează acidul uric (urina) pe o placă de aramă (Pictură de oxidație), imprimarea pe hârtie a unui negativ presărat cu pulbere de diamant (Joseph Beuys) Revine la „tamponaj" (Rorschacb) în sfârșit, se interesează de desenul țesăturii hainelor militare (Autoportret cu camuflaj) OPERE CARACTERISTICE Warhol a realizat foarte numeroase serigrafii pe pânză în variante multiple Superman, cca 1961, Paris, colecția G Sachs 200 Dollars Bills 1962, colecție particulară 200 Campbell's Soup Cans 1962, colecție particulară Green Coca-Cola Bottles 1962, New York, Whitney Museum 129 Die in Jet (Accident aviatic), 1963, Koln, Ludwig Museum Marilyn Diptych, 1962, Londra, T G Nouă Jackie, 1964 New York, colecție particulară Colored Campbell’s Soup Cans 1965, Waltham [Mass j, Rose Art Museum Brandis University Autoportret, 1967, colecție particulară Mao 1972, Londra, colecția Saatchi Pictură de oxidație, 1982, Ziirich, T Ammann F A Campbell's Noodles Soup 1986, Salzburg, colecție particulară 60 de Cine de taină, 1986, New York, Galeria I Castelli Autoportret cu camuflaj, 1986, New York MOMA BIBLIOGRAFIE 0 Bourdon, H N Abrams Andy Warhol, Flammarion, Paris, 1989; Andy Warhol retropsective ed du Centre Georges-Pompidou, Paris, 1990; Warhol operă colectivă Cercle d'Art Paris 1997 328 Colored Campbell’s Soup Cans 1965 Acrilic și serigrafie pe pânză, 1,93 x 1 22 m Waltham [Mass l, Rose Art Museum Brandis University în /962 Viarbol se explică în legătură cu primele sale Campbell’s: „Pictez pur și simplu obiecte care mi s-au părut mereu frumoase, lucruri de care te servești în fiecare zi jară să te gândești la ele '' Banalitatea subiectului îi propulsează arta și personalitatea în prim-plan Alegerea culorilor (roz albastru, oranj si verde) este un ecou la cromatica din publicitate Depășind în această reprezentare serială simpla multiplicare identică a aceluiași modul Warbol îmbogățește coloritul de la o cutie la alta 329 Glosar Acrilic: pigment sintetic și organic, comercializat cu începere din 1950, destinat inițial industriei Solubil în apă sau într-un diluant special, pigmentul acrilic, foarte colorat, opacifiant și rezistent, conferă operelor o strălucire cromatică inegalată un finisaj neutru adesea în aplat și permite pictorului să lucreze rapid (Warhol Bacon ) Foarte adeziv, permite integrarea unor corpuri eterogene: nisip, praf de marmură, fibră de sticlă (Duchamp, Miro Pollock Dubuffet) Affetti: pasiunile sufletului, emoții „libere" la manieriști îndeosebi, redate cu măiestrie de Poussin și de pictorii clasiciști, Aplat: suprafață delimitată colorată uniformă și perfect întinsă, fără volum sau urmă de materie Bistru: culoare brună obținută din amestecul funinginii cu apă și clei (secreție vegetală cleioasă a unei răni, la plante) Este utilizat încă din secolul al XIV-lea în Italia în scrierea manuscriselor, cu pana pentru marcarea conturului sau cu pensula pentru umbre Secolul XX preferă sepia (operele pământii ale lui van Gogh) Bitum: amestecul unui element bogat în cărbune, ulei de in și ceară încorporată Culoarea brună foarte strălucitoare oferă pictorilor posibilitatea obținerii efectelor de transparență A fost folosit mai ales în secolul al XlX-lea, în pictura în ulei contemporană sau în reluările operelor vechi Provoacă în timp alterări ireparabile țcracluri, înnegriri) Fondul bituminos este coșmarul restauratorilor Bodegon: termen spaniol (secolul al XVi-lea) desemnând reprezentarea unui interior de bucătărie (mobilier, veselă) sau etalarea mâncării (vânat, peste, ouă ) în secolul al XVII-lea, termenul este aproape sinonim cu „natura moartă": genul atinge apogeul cu Cotăn Zurbarăn Velăzquez mai cu seamă Cangiantî: trecerea de la o tentă la alta pe o aceeași suprafață și fără nici o ruptură (la manieriști, printre care Pontormo) Clarobscur: joc de umbre si lumini folosit pentru a produce modeleul unui corp, al unui obiect, al unui volum, mergând până la un contrast acuzat (Caravaggio) care pune în evidență forța luminii exterioare „reale" Conversation piece: termen englez transpus în imagine de Hogarth, care reprezintă cel puțin două persoane aflate în conversație Strat pictural: ansamblu de straturi suprapuse de culoare, repartizate între preparație și verniul final Culori primare și complementare: culorile primare ale spectrului solar sunt roșu, albastru si galben Complementarele lor respective sunt verde, oranj și violet Verdele și roșul sunt complementare, violetul și verdele sunt complementare secundare Utilizarea lor cu cea mai sigură știință, datează din secolul al XlX-lea (Delacroix, Monet, Seurat) Culoare saturată: culoare care a atins densitatea maximă Detrempe: pictură în culori frecate cu apă apoi subțiate (îndoite) cu clei (gumă) în momentul pictării; s-a folosit la pictura murală și a plafoanelor perfect plane și minuțios preparate Această tehnică presupune o mare rapiditate de execuție datorită uscării imediate a culorilor; nu permite reluări sau suprapuneri de straturi Din secolul al XV-lea i-a fost preferată pictura în ulei, mai suplă ca mod de utilizare Di sotto in sii: „de jos în sus" desemnează figuri văzute în racursi de jos Perspectiva astfel accentuată dă iluzia ascensiunii în spațiu (virtuozitate proprie pictorilor baroci Lanfranco, Correggio, Pietro da Cortona) împăstare: grosime mai mult sau mai puțin regulată a stratului pictural rămasă în urma pensulei, a cuțitului producând dâre, șanțuri, creste și scobituri de amplitudine variabilă pe care joacă lumina (Hals, Rubens, Delacroix, Fragonard, Monet, van Gogh, Pollock) Factură, meșteșug sau limbaj pictural: mod în care pictorul execută opera din punct de vedere tehnic (tușă întinsă, împăstată, orientată ) Figura serpentinata:iigwă șerpuită, apărută din contrapposto (poziție dezechilibrată a corpului și opunerea poziției membrelor), căruia Michelangelo îi adaugă o mișcare în torsiune spiralată Frotaj: procedeu de obținere prin frecare a unei zone rugoase și uscate în stratul de culoare în ulei (Ernst) Glasiu: culoare luminoasă foarte diluată într-un verni uleios, pusă ca ultim strat, asigurând unitatea generală cromatică și luminoasă a tabloului Glasiu! asigură unitatea tonală Este foarte utilizat în special în Renaștere Grisaille: pictură sau schiță tratată în monocromie, în camaieuri de gri (degradări între negru și alb), care imită relieful sculptat Tehnică utilizată în anluminuri în desen, în schița pregătitoare 330 a sculpturii, în frescă si în pictura pe pânză A fost la modă din secolul al XIV-lea în Franța, apoi în Italia și în Nord (Uccello van Eyck Mantegna, Giovanni Bellini, Bruegel, Bosch Correggio mai târziu Rubens Ingres, Boucher, Manet) Impresionismul va elimina acest procedeu Grotescă: decorație, în special murală și plafonantă, compusă din elemente arhitecturale, vegetale, animale și monștri (grifoni), foarte la modă în secolul al XV-lea (Ghirlandaio, Pinturicchio) Nume dat la sfârșitul veacului al XV-lea decorației pictate din Antichitatea romană (Domus Aurea a lui Nero) Ornament folosit în secolul al XVl-lea de manieriști (Giovanni da Udine în atelierul lui Rafael, Rosso Primaticcio ) ulterior în secolul al XVIII-lea (Audran Boucher ) după descoperirea în săpături a decorației pompeiene Guelfi și ghibelini: numele unor facțiuni în conflict din două familii germane: Guelf (Welf) numele ducilor de Bavaria a căror autoritate feudală se afla în opoziție cu familia imperială Hohenstaufen denumită Ghibelin de la castelul în care își avea reședința: Waibling Conflicul se întinde în Italia de Nord în secolele al XIII-lea și al XIV-lea: cetătiie-stat rivale, optează fie pentru guelfi fideli supremației papalității și anti-imperiali (Arezzo, Assisi, Florența ), fie pentru ghibelini, legați de tradiția Imperiului Germanic, condus atunci de Frederic Barbarossa (Pisa, Sienna ) Liant sau medium, excipient: constituent al materiei picturale și verniului Este apos, uleios (uleiuri naturale sau artificiale), aglutinam (clei ) sau răsinos (verni natural sau sintetic), folosit pentru a vehicula pigmentul Asigură proprietățile tehnice ale picturii: facilitatea lucrului, consistentă, opacitate sau transparență, calitatea și timpul de uscare, rezistență Luminism: rolul luminii asupra formelor și culorilor care se exprimă în pictura în ulei de la descoperirea sa pesemne, de către venețieni, ulterior răspândită în toată Italia Termenul este utilizat uneori pentru a caracteriza opera lui Caravaggio și a emulilor săi europeni și cea executată de tenebroși („tenebroșii") ca Ribera L Giordano Sunt considerate „luministe" operele diurne, dar, mai ales, nocturne cu o claritate strălucitoare (Beccafumi El Greco, Tintoretto) Maestă: reprezentarea Fecioarei în maiestate Monotip: procedeu de imprimare a hârtiei lucrată în prealabil cu tuș tipografic sau cu culoare și conceput pentru a se obține o stampă unică (Degas îndeosebi, Gauguin ,) Pala: tablou de altar propriu bisericilor Pictură a fresco sau frescă: pictură murală executată cu pigmenți minerali, înndoiți (vezi: detrempe] cu apă, asternuți cu pensula pe un strat de mortar proaspăt (nisip și var stins), drîșcuit sau nu Pictură a tempera: frescă pe bază de pigmenți coloranti și albuș (aglutinant) Albastrul, de exemplu, cere o punere a secco („pe uscat") Pictură alia prima: executată spontan, într-un singur strat pictural, proprie artei moderne Pictură cu cuțitul: cu începere din secolul al XlX-lea tehnică utilizând o lamă de otel în formă de mistrie, de lățime variabilă, cu care pictorul ia culoarea de pe paletă și o aplică pe pânză (Turner, Goya, Courbet, impresioniștil) Perspectivă: știință a geometriei transpunând în trei dimensiuni și în spațiu orice formă reală sau imaginară, plecând de la un punct fix ales Realitatea vizuală obținută pe o suprafață plană este rezultatul unui demers mai întâi empiric, ulterior rațional Perspectivă atmosferică sau aeriană: alterarea și estomparea progresivă a formelor, culorilor, contratselor, sub efectul distanței și al luminii (Leonardo) Perspectivă axonometrică: reprezentarea unei figuri în trei dimensiuni prin proiecție ortogonală sau oblică Altfel spus, toate liniile paralele la planul tabloului sunt oprite, toate punctele fug vertical și paralel către infinit (utilizată mai ales în planurile de arhitectură) Perspectivă barocă: perspectivă iluzionistă împinsă la paroxism, care folosește toate procedeele tehnice iluzioniste: racursi di sotto in su grisaille (Correggio Pietro da Cortona ) Perspectivă centrală, clasică sau albertiană: perspectivă geometrică riguroasă, concepută de arhitectul Alberti (secolul al XV-lea), care se construiește cu ajutorul unui punct de fugă central obținut la intersecția razei vizuale principale sau centrale a piramidei vizuale cu linia orizontului Ea proiectează pe tablou planul și elevația obiectului: toate liniile paralele la planul tabloului se păstreză și toate celelate linii converg spre punctul de fugă central (Piero della Francesca este primul pictor care a folosit-o) Perspectivă lineară: micșorarea formelor o dată cu îndepărtarea lor care presupune respectarea cel puțin a unui punct fix de fugă perspectivală Există totuși deformarea laterală, curbilinie, chiar infimă Lumina joacă în această situație un rol însemnat, studiat de Leonardo 331 Perspectiva primitivă, paralelă sau intuitivă: construcție elaborată plecând de la un punct de vedere unic, empiric și stângaci, care va dispărea o dată cu perspectivele lui Brunelleschi și Alberti (Cimabue, în special Giotto) Perspectiva rațională sau bruneleschiană: perspectiva rațională construită de arhitectul Brunelleschi (secolul al XV-lea) vizează găsirea unei metode vizuale și empirice (plecând de la un dispozitiv astăzi pierdut care servea punctului de fugă central) pentru a stabili distanțele și dimensiunile în scopul fidelității față de realitate (Masaccio este cel dintâi artist care se slujește de ea) Pigment: constituent mineral, organic sau sintetic care, mărunții, devine elementul colorant al picturii Racursi: reprezentare în perspectivă a corpului uman, care provoacă o deformare și produce efecte pregnante, timide la Giotto magistrale la Mantegna, Uccello mai târziu la Michelangelo și ulterior, la maeștrii barocului Reluare: corectarea unei forme desenate sau pictate făcută în cursul execuției unei opere Serigrafie: procedeu de imprimare a stampei aplicat în pictură prin report fotosensibil, fotochimic, pe pânză sau pe un ecran emulsionat (Warhol) Sfumato: rezultatul finisării și disoluției contururilor în spațiul perspectiv, aerul este vaporos, anvelopa albastru-cetos (Leonardo) Tonalism, culoare tonală sau „culoare spațială": culoare-lumină fuziune armonioasă a tentelor fidele intensității luminoase reale Numai pictura în ulei și „suplețea" ei permit obținerea culorii tonale, prin suprapuneri succesive de straturi translucide (Giovanni Bellini este primul inventator, urmat de Leonardo, Tizian, Veronese etc ) Cerurile sunt scufundate în culori apropiate, mergând de la griuri colorate (Bellini) la un clarobscur moderat (Tizian) Ton local: ton natural conferit obiectelor în funcție de locul lor în tablou, de poziția în câmpul perspectiv, de lumina reală (Giovanni Bellini) Tonuri calde: culori apropiate de roșu și oranj Tonuri reci: culori apropiate de albastru și verde Tonuri rupte: amestec de culori cărora le este asociat griul (van Gogh) 332 Indicele principalilor pictori citați Paginile cu caractere aldine trimit la fișele celor 73 de pictori selecționați Când numele unui artist este precedat de un asterix In text sau în legendă, aceasta înseamnă că el beneficiază de o fișă A Aertsen (Pieter), 105 110 133 Albani, 103,104,185 Altdorfer (Albrecht), 13 51 52 83 Amigoni (Jacopo) 155,156 Andrea del Castagno, 34, 35 Andrea del Sarto, 13 43 63 75 78 79 Angelico (Fra), 11, 31 173 Antonello da Messina 12, 30 34 35, 71 Audran (Claude III) 146 147 148 В Bacon (Francis) 133, 255, 318-321 Baidung (Hans), 51, 55, 83 Balthus, 209, 254 Barocei, 105 163 Barlolomeo (Fra), 43 63, 71, 75, 78, 79 Bassano (Jacopo), 90, 91,92 99 109 110,113 Bazille (Frederic), 216, 218 226 Beccafumi, 74, 75 109 Bellini (Gentile), 34 66 71 Bellini (Giovanni), 10,12, 30, 34-37, 50 51,66, 67, 70 71 Bernard (Emile), 216,217, 230 231 234, 236, 237, 246, 247 264, 266 Beuckelaer (Joachim), 105 133 Blake (William) 172, 298 Bonington (Richard Parkes) 173 201 202 Bonnard (Pierre) 163,212 216, 217, 222, 255 Bosch (Hieronymus), 12 46-49 55, 71 94, 95 306 Botticelli 11 13 38-41 42,43, 58, 71 Boucher (Franțois) 144, 145,147 151 162, 163, 164, 235 Bondin (Eugene) 209 216, 226, 228 Bouts (Dirk), 26, 47 Braque (Georges), 159, 252, 253 254, 255 270-275, 276, 278, 302 Bruegel cel Bătrân (Pieter),12,46, 52 94-97,113 c Caillebotte (Gustave) 217, 226, 227 Caravaggio 13, 72,102,103, 108-111, 113 125, 129 Carracci (Annibale), 13,102 103, 104-107, 110, 113,114, 121,122 125,128 129, 133 162 163 167, 185,197, 257 Cezanne (Paul) 113, 125 159,176 201,212, 214 215,216, 217 222, 223, 230-235 237, 240 241 250 253,261,264, 266, 270 271,276, 278 282, 283 287, 291 298, 299 302 303 Champaigne (Phllippe de) 103, 124,193, 194 Chardin (Jean Simâon), 103, 144, 145,158-161, 162, 163 266 Christus (Petrus), 22, 26 Cimabue, 10,14-15, 16 Constable (John), 113,173, 188-191, 196, 197 201 202,310 Cormon (Fernand), 240, 246, 248 Corot (Jean Baptiste Cam ii le) 173 176 180 204 205 208 209 216 217, 226, 228 244 Correggio, 13, 71 72 74-77, 91 103 104, 105, 107,109 121, 163 Costa (Lorenzo), 74, 75 Courbet (Gustave), 173, 201, 208-211,212, 214 215,216 217 218, 226 227, 230 231,232 235 272, 277 285, 303 Cranach (Lucas) 13, 51, 55, 83 D Oahl (Johan Christian Clausen), 180 181, 182 Daubigny (Charles Franțois), 173, 215, 216,226 Daumier (Honore), 163 204-207, 208 212 214,215 217, 231,232, 241 David (Jacques Louis), 63,145 162,166-169 172, 184 192,193 194,197, 204, 215, 285 De Chirico (Giorgio), 251, 307 De Kooning (Willem), 315 322 Debre (CHivier), 254 323 Degas (Edgar) 193, 205, 209, 212, 216,217 222-225,237,246, 247, 248 Delacroix (Eugene), 67 90,113, 125, 151, '167,172 173, 176, 188 196, 200-203, 205, 212, 215 217 218 223, 227, 230, 231,232, 237 240 241,244, 253, 277 280 Delaunay (Sonia si Robert), 253 265, 282, 283, 298, 299 Derain (Andre), 237, 253, 254 264 265, 271 Dominiquino, 103 104, 125,133 Dosso Dossi, 74, 75 76 Dou (Gerard), 103,137,146,147, 159 Dubuffet (Jean), 163, 255, 307, 314-317 Duccio 10 14 Duchamp (Marcel), 212, 250 252 253, 254 302-305, 307, 314 Dufy (Raoul) 222, 237 253, 265 270 Diirer (Albrecht) 10 12,13, 50-53, 54 55 71 78 79, 80,172,173, 223 E-F Elsheimer (Adam), 103,137 Ercole de' Roberti, 74, 75 Ernst (Max), 250, 254, 255 302, 306-309, 311, 322 323 Fabritius (Cărei) 103,137, 140,141 Fautrier (Jean), 314 315 Flinck (Govert), 103, 137, Fragonard (Jean Honore), 117,144 151 162-165, 205 206 235 Francis (Sam) 307 323 Friedrich (Caspar David), 172, 180-183, 212, 306, 308 Friesz (Ottion), 270,271 Fussli (Johann Heinrich), 172, 196 197 G Gainsborough (Thomas) 113, 140 145,155 Gauguin (Paul) 193 212, 214 216 217,219, 222, 227 236-239, 240 241 242, 247, 250 261, 262, 264 277 Geertgen tot Sint Jans 46 47 Gericault (Thăodore) 83, 172 184, 188 196-199, 200 201,209 210 Ghirlandaio (Domenico) 42 58 Gillot (Claude), 146,147 Giordano (Luca), 75, 103 109, 120 Giorgione, 34 35,66 67, 68 71 109,231, 235 Giotto, 10,14 16-19, 20, 58, 59, 67 193 Girodet-Trioson (Anne Louis) 166 167,172 Girtin (Thomas), 184 185 189 Gleizes (Albert), 253 302 Goncearova (Natalia) 253, 291 Goya (Francisco de), 133 172 174-179, 298 299 Greco (El), 12, 98-101,106,133 Gris (Juan), 254,271, 314 Gros (Antoine) 145, 166 167, 172 173 197 198 200, 209 210 Grunewald (Matthias), 13 54-57, 82 253,319 Guardi (Francesco), 145 150 Guerin (Pierre Narcisse), 145, 146, 196 197 200, 201 Guston (Philip), 322 H hals (Frans), 102 103,116-119, 141, 209 210 218, 241 Hiroshige, 240, 247 Hogarth (William), 144,145, 154-157 Hokusai 223, 247 Holbein cel Bătrân (Hans) 54 55 Holbein cel Tânăr (Hans), 13 71 72 82-85, 223 I-J Ingres (Jean Auguste Dominique), 63 125 167 173,192-195, 200 209 210,215, 223 237, 244 245 266 272, 280, 285, 303 Jawlensky (Alexis von), 237, 252, 253, 265, 286 Johns (Jasper), 255,326 327 Jongkind (Johan Barthold) 209 215, 216,226, 228 Jordaens (Jacob), 103 112 163 Jprn (Asger), 255 315 К Kandinsky (Wassily), 251 252, 253 286-289, 291,298 Kirchner (Ernst Ludwig), 237 252 260-263, 265 Klee (Paul), 253 254, 287 298-301 Klimt (Gustav), 217, 256-259 261 Kokoschka (Oskar) 252, 257 Kupka (Frantisek), 253, 302, 303 333 L La Fresnaye (Roger de) 302 La Tour (Georges de) 102 103, 128-131, 140 159 Lanfranco (Giovanni) 75 103 120 121 Larionov (Mihail) 250 253 291 Lastman (Pieter) 103 136, 137 Le Brun (Charles) 102 103 158 167 168 Leger (Fernand), 251, 254, 265, 282-285, 314 Leonardo da Vinci 10 12 13 20 30 38 39 42-45 51,55 58 59 62 63 72 75 76 78 79 82 83 137 138 277 299 Lichtenstein (Roy), 326, 327 <ț Lippi (Filippo) 11 34, 38 39 42 58 Lorrain (Claude) 103, 105 184 185 189 Lotto (Lorenzo), 12 64 70-73 109 Lucas de Leyda 12 50 51 M - N Маске (August) 252 298 306 Malevici (Kazimir), 251,252 253 290-293 Manet (Edouard), 117 133 159 176,194 205 209 214,215 216 217 218-221 222 226 227 228 231 232 247 250 277 280 Mantegna (Andrea), 11,12 34 35 51 55, 75 105 111, 223 Marc (Franzj, 252 253 286 287 298 Martini (Simone), 10 14 Masaccio 10 20-21 30 31 58 59,110 Masolino da Panicaie 20, 31 Masson (Andre) 254 302, 310 314 322 323 Matisse (Henri), 159 193, 219, 253 254 255 259 261 262 264-269, 270 271 272 276 279 287 299 302 303 311 Matta (Roberlo) 254 322 Memling (Hans), 22 26 55 83 Mengs (Anton Raphael), 145 166 Metsys (Quentin), 12, 22 50 51 Michelangelo 10 12 13, 42 58-61,62 63 67 68 71,74, 75 78, 79 86 87, 91 98, 99 105 106 111 113 133 197, 257 277 Millei (Jean-Franțois) 173 204 215, 226 240 241,250 Miro (Joan) 250, 252 254, 255 310-313, 322,323 Mitchell (Joan) 253 255 323 Mondrian (Piet), 252, 253 254 277 282 283 284 291 294-297 322 Monet (Claude) 90 133 185,205 212 214 215 216,217 218 222 226-229, 230 232 250, 287 Mtinch (Edvard), 213 215 216 237 253 261 277 294 295 Munter (Gabriele) 286 287 Murillo (Bartolome Esteban) 103, 176 Newman (Barnett), 253, 254 O-P Ozenfant (Amedee) 253, 282 Palma Vecchio 67, 71 72 Parmigianino, 13, 75,90 91 Patinir (Joachim) 50 51 95 Perugino 30 42 62 173 Picabia (Francis), 250 254, 302 307,310 Picasso (Pablo) 63 125,133 193 205 237 252 253 254 255 265 270 271, 272 273 276-281, 285 287 297 302 306 318 319 322 323 324 Piero della Francesca 30-33 34 35 63 140 244 245 Piertro da Cortona 75 102 103 120-123, 163 Pissarro (Camillel 215 216, 217 218 226 227 230 231 232 236 237 240 244 264 266 Pollaiolo (Antonio del), 38 39 43 Pollock (Jackson) 163 250 255, 307 314, 322-325 Ponlormo 10 13 55,78-81 193 Poussin (Nicolas) 102, 103 105 120 124-127 145 167, 168 185 197 201,223 235,280 320 Pozzo (Andrea), 75, 103 120 Primaticio 13 75 91 Puvis de Chavannes (Pierre) 209 216 237 238 244 245 277 R Rafael 12 13 30 43 62-65 68 71 72,74 75 76 78 79 83, 91 105, 106 113, 121 125, 133 167 173 192 193 194 201, 237, 280 Rauschenberg (Robert), 255 326 327 Reinhardt (Ad), 322 327 Rembrandt 13, 67 102, 103,117, 136-139, 141 151 159 163 176 177 197 198 205 208 209 210 218 223 241 299 318 319 Reni (Guido), 103 105 186 Renoir (Auguste), 113 162 193 212 216 217 218 219,222 226, 230, 246 247, 272 Repin (llia Efimovici) 209 213 215 291 Reynolds (Joshua) 140 145 155 201 Ribera (Jose) 103 132 209 231 232 Ricci (Sebastiano) 145, 151 Riopelle (Jean-Paul), 307 323 Robert (Hubert) 162 163 Romano (Giulio), 13 62 87 91 167 Rosenquist (James) 255 327 Rosso Fiorenlmo 13 55 Rofhko (Mark) 253 322 327 Rousseau (Theodore) 173 180, 204 215, 226 Rubens (Peitus Paulus), 13 67 90 102, 103 112-115,120,121 125, 133 137 145 146 163 168 189 197 198 201 202 205 206 235 240 241 Runge (Philipp Olto) 180, 181 s Salviaii (Francesco) 86 87 91 Sa race ni (Cari o) 128 129 Schiele (Egoni 257 Schmidt-Rotlluff (Karl), 252 260 Schongauer (Martin) 47 51 Seurat (Georges) 90 91 212 213, 216 217 227 240 244-245 258 266 295 Signac (Paul) 201 215 216 240 244 261, 264 266 Sisley (Alfred) 216, 217 226 227 Snyders (Frans) 103 112 T Tanguy (Yves), 302,314 Tâpies (Antoni) 255, 307, 315 Teniers (David II numit, cel Tânăr) 46 147 Ter Srugghen (Hendrick) 103 117 129 Thornhill (James) 103 145,154 155 Tiepolo (Giambattista), 90 103 120 129 144, 145 150-153, 162 163 176 Tintoretto 12,13 52 86-89 90, 91 92, 98 99 109 113 133 185 Tizian 12, 13, 34 35 66-69 70 71 75 83 86 87, 90 91 92 98 99,113 114 120 121 125 137 138 146 185 197 201,202,205 209 210 218 219, 231,235 Toorop (Jan), 213, 217,257, 294 295 Toulouse-Lautrec (Henri de), 205 212 217 219 222 240 241 246-249, 277 Turner (Willlam) 172 173 184-187 188 196 201 226 227 228 U ■ V Uccello (Paolo), 11 34 Utamaro, 223 240 247 Valentin de Boulogne 102 103 109 Van Baburen (Dirck), 117,129 141 Van der Goes (Hugo) 26 50 51 Van der Leck (Baiti 294 295 296 Van der Wevden (Rogier), 12 26-29 47 50 51 Van Doesburg (Theo) 282, 283, 294 295 •Van Dyck (Anloon) 103 112 117 118 146 147, 163 168 Van Eyck (Jan) 12 22-25, 26 27, 46 47, 51, 52 55 83 95 193 194 Van Gogh (Vincent) 121 205 212 213, 216 217, 219 227 230 236 237 238 240-243, 246 247 250 258 261 264 266 295 298 299 306,311 319 Van Honthorst (Gerrii) 117,128, 129 Van Loo (Carie) 145 162 163 Vantongerloo (Georges) 294 295 Vasari (Giorgio), 14 20, 67, 91 100 Velăzquez (Diego), 67 90 99 102, 103, 132-135, 168, 176 177 210, 218 219 277 280, 285 318 Veneziano (Domenico), 30 31 Vermeer din Delii 13 102,103, 140-143 159, 310,311 Veronese 10 12 13 67, 86, 87, 90-93, 104, 105, 106,121 145, 151 153 163 185 201,202,209, 210 223 241 Verrocchio, 38, 39 Vien (Joseph Mărie) 145 166, 167 192 Villon (Jacques) 253 302 Vlaminck (Maurice de) 253 264 265 Vieugheis (Nicolas) 146 147 Vuillard (Edouard) 216 222 w-z Warhol (Andy) 250 255 326-329 Watteau (Antoine), 103 113,140 144 145,146-149,155 156 184 185 235 Wesselmann (Tom), 255 327 Whistler (James) 133, 209 214, 215 215, 216 257 Wilkie (David) 173, 184 185 Wolgemut (Michael) 50, 51 Zurbarân, 103 133 176 209,210 334 Credite fotografice p 15: Ph © SCALA- p 18: Ph © SCALA - p 19' Ph © SCALA - p 21: Ph © SCALA - p 22: Ph © SCALA -p 24 Ph COLL ARCHIVES LARBOR - p 25: Ph E TWEEDY © ARCHIVES LARBOR -p 28 si 29: Ph © E LESSING / MAGNUM - p 36: Ph © SCALA - p 37: Ph © AKG - p 40: Ph © AKG -p 41 Ph © E LESSING / MAGNUM - p 45: Ph H JOSSE © ARCHIVES LARBOR - p 48: Ph © E LESSING / MAGNUM - p 49: Ph © SCALA - p 52: Ph H JOSSE © ARCHIVES LARBOR • p 53: Ph © CORBIS/ SYGMA - p 57 jos: Ph © E LESSING / MAGNUM - p 57 sus: Ph © SCALA -p 60 si 61: Ph BRACCHETTI COLL ARCHIVES NATHAN - p 64 Ph COLL ARCHIVES LARBOR - p 65: Ph © GIRAU00N - p 68: Ph © E LESSING/ MAGNUM ■ p 69: Ph H JOSSE © ARCHIVES LARBOR - p 72: Ph © E LESSING / MAGNUM ■ p 73: Ph BY KIND PERMISSION OF THE TRUSTEES OF THE NATIONAL GALLERY LONDRA © CORBIS / SYGMA - p 76: Ph © E LESSING / MAGNUM - p 77: Ph © SCALA - p 81: Ph SCALA © ARCHIVES LARBOR - p 84: Ph © RMN / LEWANDOWSKI - p 85: Ph © RMN / LEWANDOWSKI - p 88: Ph © SCALA - p 89: Ph © SCALA - p 92: Ph H JOSSE © ARCHIVES LARBOR - p 93: Ph © ARCHIVES LARBOR - p 96: Ph © E LESSING / MAGNUM - p 97: Ph © E LESSING / MAGNUM - p 101: Ph COLL ARCHIVES LARBOR - p 107: Ph © SCALA - p 111 Ph © E LESSING / MAGNUM - p 114: Ph © E LESSING / MAGNUM - p 115: Ph COLL ARCHIVES NATHAN - p 119: Ph © RIJKSMUSEUM AMSTERDAM - p 122 Și 123: PH © SCALA - p 127: Ph H JOSSE © ARCHIVES LARBOR - p 130: Ph © E LESSING / MAGNUM ■ p 131: Ph © RMN / OJEDAT / HUBERT - p 135 jos stânga: Ph © SCALA - p 135 sus dreapta: Ph © SCALA -p 135 sus stânga: Ph E TWEEDY © ARCHIVES LARBOR - p 138: Ph © RIJKSMUSEUM AMSTERDAM - p 139: Ph © RMN /С JEAN - p 143: Ph © AKG - p 148 si 149: Ph H JOSSE © ARCHIVES LARBOR ■ p 152: Ph © SCALA - p 153: Ph © GIRAUDON - p 156 si 157: Ph © BRIDGEMAN ART LIBRARY/COURTESY OR SIR JOHN SOANE'S MUSEUM LONDRES - p 160: Ph COLL ARCHIVES LARBOR - p 161: Ph COLL ARCHIVES LARBOR - p 164: Ph COLL ARCHIVES LARBOR - p 165 Ph COLL ARCHIVES LARBOR - p 168 Ph COLL ARCHIVES NATHAN - p 169 Ph H JOSSE © ARCHIVES LARBOR - p 175: Ph ORONOZ © ARCHIVES LARBOR - p 177: Ph ORONOZ © ARCHIVES LARBOR - p 178 și 179: Ph FOTOTECA INTERNATIONAL © ARCHIVES LARBOR - p 182: Ph R KLEIHEMPEL © ARCHIVES LARBOR - p 183: Ph © RMN / ARNAUDET - p 186: Ph © E LESSING / MAGNUM • p 187: Ph E TWEEDY © ARCHIVES LARBOR - p 190 și 191: Ph © RMN • p 194: Ph H JOSSE © ARCHIVES LARBOR - p 195: Ph H JOSSE © ARCHIVES LARBOR - p 198: Ph H JOSSE © ARCHIVES LARBOR - p 199: Ph H JOSSE © ARCHIVES LARBOR - p 202: Ph H JOSSE © ARCHIVES LARBOR ■ p 203: Ph © RMN / BLOT - p 206: Ph H JOSSE © ARCHIVES LARBOR - p 207: Ph © AKG -p 210: Ph H JOSSE © ARCHIVES LARBOR - p 211: Ph © GIRAUDON - p 220 și 221: PH COLL ARCHIVES LARBOR - p 221: Ph ©SYGMA/CORBIS/F G MAYER - p 224: Ph COLL ARCHIVES LARBOR - p 225: Ph © RMN / ARNAUDET - p 228: Ph COLL ARCHIVES LARBOR - p 229: Ph © RMN - p 232 și 233: Ph © RMN - p 235: Ph COLL ARCHIVES LARBOR - p 238 Ph COLL ARCHIVES LARBOR - p 239: Ph © RMN / LEWANDOWSKI - p 242: Ph COLL ARCHIVES LARBOR - p 243: Ph © RMN / JEAN -p 245: Ph H JOSSE © ARCHIVES LARBOR - p 248 și 249: Ph © BRIDGEMAN ART LIBRARY/ P WILLI - p 259 jos: Ph © E LESSING / MAGNUM - p 259 sus: Ph © E LESSING / MAGNUM - p 263: Ph RALPH KLEINHEMPEL © BY W ET I HENZE-KETTERER / COLL ARCHIVES LARBOR -p 267: Ph STATEN MUSEUM FOR KUNST / HANS PETERSEN / T © SUCCESSION MATISSE PARIS 2001 - p 268: Ph MNAM / A RZEPKA © SUCCESSION MATISSE PARIS 2001 - p 269: Ph COLL ARCHIVES LARBOR © SUCCESSION MATISSE, PARIS 2001 - p 273: Ph LAUROS-GIRAUDON © ADAGP PARIS 2001 • p 274: Ph J J HAUTEFEUILLE COLL ARCHIVES LARBOR © ADAGP PARIS 2001 - p 275: Ph SYGMA / CORBIS © ADAGP PARIS 2001 - p 279: Ph GIRAUDON / T © SUCCESSION PICASSO PARIS 2001 - p 280: Ph L JOUBERT COLL ARCHIVES LARBOR / © SUCCESSION PICASSO PARIS 2001 - p 281: Ph RMN / BERIZZI © SUCCESSION PICASSO PARIS 2001 - p 284: Ph MNAM / FAUJOUR © ADAGP PARIS 2001 - p 285: Ph MNAM / MIGEAT © ADAGP PARIS 2001 - p 288: Ph MNAM / MIGEAT © ADAGP PARIS 2001 - p 289: Ph MNAM / MIGEAT © ADAGP PARIS 2001 -p 292: Ph © GIRAUDON - p 293: Ph COLL ARCHIVES LARBOR - p 297 jos: Ph COLL ARCHIVES LARBOR © MONDRIAN / HOLZMAN TRUST / ADAGP PARIS 2001 - p 297 sus: Ph AKG © MONDRIAN / HOLZMAN TRUST / ADAGP PARIS 2001 - p 300: Ph JOUBERT COLL ARCHIVES LARBOR - p 301: Ph MNAM ■ p 305: Ph MUSEUM OF ART / PHILADELPHIE / T © SUCCESSION MARCEL DUCHAMP / ADAGP PARIS 2001 - p 308: Ph MNAM © ADAGP PARIS 2001 - p 309: Ph COLL ARCHIVES LARBOR © ADAGP PARIS 2001 ■ p 312: Ph COLL ARCHIVES NATHAN © ADAGP PARIS 2001 - p 313: Ph MNAM / MIGEAT © ADAGP PARIS 2001 - p 314 jos: Ph JOUBERT COLL ARCHIVES LARBOR © ADAGP PARIS 2001 - p 317 sus: Ph MNAM / FAUJOUR © ADAGP PARIS 2001 -p 321 jos: Ph MNAM / MIGEAT © ADAGP PARIS 2001 • p 321 sus: Ph JOUBERT COLL ARCHIVES LARBOR©ADAGP PARIS 2001 - p 325: Ph JOUBERT COLL ARCHIVES LARBOR©ADAGP PARIS 2001 - p 326: Ph AKG © ADAGP PARIS 2001 - p 329: Ph SYGMA / CORBIS/BURSTEIN COLL © ADAGP PARIS 2001 335 în aceeași colecție a apărut: PICTURA - SECRETE Și DEZVĂLUIRI Nadeije Laneyrie-Dageh 272 pagini 165 ilustrații în aceeași colecție vor apărea: ARTA EVULUI MEDIU Jannic Durând 144 pagini 120 ilustrații ARTA RENAȘTERII Gerard Legrand 144 pagini 120 ilustrații ARTA CLASICĂ Șl BAROCĂ Pierre Cabanne 144 pagini 120 ilustrații ARTA ROMANTICĂ G6rard Legrand 144 pagini 120 ilustrații ARTA SECOLULUI AL XIX-LEA Nicole Tuffelli 144 pagini 120 ilustrații ARTA MODERNĂ Edina Bernard 144 pagini, 120 ilustrații ARTA CONTEMPORANĂ Jean-Louis Pradel 144 pagini 120 ilustrații ARTIȘTI MODERNI - mic dicționar Pascale Le Thorel-Daviot 336 pagini 380 Ilustrații ARTIȘTI CONTEMPORANI - mic dicționar Pascale Le Thorel-Daviot 288 pagini 450 Ilustrații ISTORIA ARTEI - DIN EVUL MEDIU PÂNĂ ÎN PREZENT Edina Bernard, Pierre Cabanne, Jannic Durând, Gerard Legrand, Jean-Louis Pradel, Nicole Tuffelli 948 pagini 1 000 ilustrații ARTA Șl NOILE TEHNOLOGII Florence de Meredieu 216 pagini 100 ilustrații